Wachsendes Interesse an Musik
von Frauen: Warum der Weg 1ins
Repertoire verwehrt blieb und
was sich heute andern muss

geschrieben von Werner Haulner | 27. Marz 2025

Zur ,Wiederentdeckung des Jahres” kurte das Fachmagazin
,0pernwelt” Louise Bertins Oper ,Fausto”, die am Aalto
Musiktheater 1im vergangenen Jahr 1ihre deutsche
Erstauffuhrung feiern konnte. Jetzt war das Stuck erneut
in Essen zu erleben, mit Mirko Roschkowski (Fausto,
rechts) und Almas Svilpa (Mefistofele). (Foto: Froster)

Komponierende Frauen gibt es, seit es die europaische
Kunstmusik gibt, nur ist ihnen die Beachtung iiber den Tag
hinaus versagt geblieben. Erst in jiingster Zeit gelingt es
Komponistinnen, dauerhaft im Blick der musikalischen
Offentlichkeit zu bleiben. Die vor wenigen Tagen verstorbene
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Sofia Gubaidulina ist eine von ihnen, oder die Finnin Kaija
Saariaho, die 2023 gestorben ist und deren letzte Oper
rsInnocence” am Musiktheater im Revier in Gelsenkirchen eine
groBartige deutsche Erstauffiihrung erlebt hat.

FiUr das Defizit gibt es vielerlei Grunde, die nicht in der
Qualitat der Musik liegen: Im 19. Jahrhundert etwa waren
Frauen wie die Italienerin Orsola Aspri (um 1807-1884)
selbstverstandlicher Bestandteil des romischen Operngeschafts,
wie die Wiener Musikwissenschaftlerin Melanie Unseld
festgestellt hat. Warum Werken von Frauen den Weg ins
historische Repertoire verwehrt wurde, hat gesellschaftliche
und ideologische Grunde: eine mannlich gepragte Presse,
mannliche Trager der Uberlieferung und der Wissenschaft,
schlieBlich auch der ,Geniekult” des 19. Jahrhunderts, fur den
ein auf Augenhohe komponierendes ,schwaches Weib“ undenkbar
war.

In den letzten Jahren wachst das Interesse an dem, was Frauen
hinterlassen haben. Bevor die Qualitat ihrer Musik einem nach
heutigen Kriterien fundierten Urteil unterworfen werden kann,
muss sie erst einmal entdeckt und gehdrt werden. Denn noch so
sorgfaltige Editionen, noch so detaillierte musikhistorische
Vergleiche nutzen nicht viel, wenn sie nur zum Rascheln von
Papier fuhren.

DR. MERLE FAHRHOLZ
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Merle Fahrholz bei
der
Pressekonferenz zu
ihrer Vorstellung
als neue Essener
Intendantin 2021.
(Foto: Werner
HaulBner)

Merle Fahrholz, die 2022 angetretene und 2027 schon wieder
scheidende Intendantin des Aalto-Theaters Essen hat sich
dieses Themas schon als Dramaturgin in Dortmund angenommen und
fur ihre Intendanz die Sicht- bzw. HOrbarkeit der Stimmen von
Frauen zu einem programmatischen Schwerpunkt erklart. Dass ein
solches Projekt beim eher vorsichtig-traditionell gepragten
Essener Publikum nicht gleich auf heftige Gegenliebe stoft,
misste auch den Verantwortlichen klar gewesen sein, die
Fahrholz ihr Vertrauen geschenkt haben. Dass es nun ab 2027
wohl wieder weitergehen konnte, wie gehabt, ist bedauerlich.

Ein franzosischer , Faust“

Dabei ist nicht recht einzusehen, warum eine Oper wie Louise
Bertins ,Fausto” — 2023 in deutscher Erstauffudhrung auf die
Aalto-Buhne gebracht — auch bei einem eher das Gewohnte
liebende Publikum nicht auf Gegenliebe stollen sollte. Die
Franzosin Bertin, eine korperlich beeintrachtigte junge Frau,
die von ihrem Vater in jeder erdenklichen Weise gefordert
wurde, konnte immerhin drei ihrer vier Opern auf Pariser
Buhnen unterbringen — und der Konkurrenzdruck war um 1830
riesig!

Die Essener Auffuhrung in der Inszenierung von Tatjana
Gurbaca, die im Februar noch einmal fur eine kleine Serie
wieder aufgenommen wurde, zeigt Bertins Eigenheiten im Umgang
mit dem Stoff: Sie benutzt andere Quellen als Goethe und
schildert einen Faust, der einem unerreichbaren Gluck
hinterherjagt und dafur bereit ist, die Existenz der jungen



Margarita zu zerstdren. Die Menschen in diesem Stuck sind
wankelmutig, manchmal zynisch, aber auch den Zwangen ihrer
Gesellschaft unterworfen. Fur die Madchen etwa ist die Liebe
Segen und Fluch zugleich: Sie sehnen sich nach Beziehung,
wissen aber auch, wie ambivalent die Ehe als einzige
akzeptierte gesellschaftliche Form sein kann. Und Mephisto ist
bei Bertin eher ein Kommentator, der sich wundert, wie die
Menschen sich ihr Gluck und Leben selbst zugrunde richten.

Komponistin Louise Bertin.
(Foto: Bru Zane Mediabase)

Das ist ein Stoff, der unter den Libretti bekannter Opern
problemlos mithalten kann. Und die Musik? Bertin ist sich
ihrer Mittel bewusst. Sie kennt den ,Tonfall” ihrer Zeit:
Kantilenen a 1la Donizetti, Buffoneskes nach Art Rossinis,
dazwischen Lyrismen, die aus dem Zauberkasten der
erfolgreichen Opern Daniel Francois Esprit Aubers stammen
konnten. Aber der Ton ist auf eine charmante Weise eigen, das
Eklektische in der Musik hat seinen Platz. Man spurt, dass es
dieser komponierenden Frau ums Ganze geht.

Blick in die Vergangenheit reicht nicht

Den Blick nur in die Vergangenheit zu richten, ware eine halbe
Sache: Frauen gehdren in der zeitgendssischen Szene zwar



vorbehaltlos dazu. Eine ,Quote” ware auch abwegig und wurde
ihrer Musik einen Stempel aufdrucken, der ihr nicht bekommt.
Gespielt werden soll, was gut ist. Aber neue Stlicke mussen
sich durchsetzen — und das bedeutet, dass eine Urauffuhrung
hier und da zwar dienlich, aber nicht nachhaltig ist.

Das Fahrholz-Team weill das, und hat fur eine deutsche
Erstauffdhrung die Oper ,The Listeners” der Amerikanerin Missy
Mazzoli nach Essen geholt. Ein Werk, das den Stand des
Komponierens in den USA anschaulich reprasentiert. ,Accessible
and surprising” beschreibt Mazzoli ihre Absicht, mit ihrer
Musik Menschen zu erreichen, ohne Kompromisse in der Qualitat
zu machen. Bei ihr stehen nicht Form und Struktur im
Vordergrund, sondern der Klang, den der Essener GMD Andrea
Sanguineti ,eine Umarmung“ genannt hat.

Szene aus der Deutschen Erstauffiuhrung von Missy
Mazzolis ,,The Listeners” am Aalto-Theater Essen. (Foto:
Alvise Predieri)

»The Listeners” ist ein ambivalenter Titel: Es geht um
Menschen, die einen Brummton horen, der nicht von innen kommt
und als Teil der AuBenwelt feststellbar ist. Claire bricht -



von diesem Ton gepeinigt — aus ihrer geordneten Lehrerinnen-
und Familienwelt aus. Sie schlieft sich mit Kyle, einem ihrer
Schuler, der den ,Hum“ auch hort, einer Selbsthilfegruppe an,
die immer deutlicher sektenahnliche Zige zeigt. Schlieflich
entlarvt Claire den charismatisch-manipulativen Fuhrer Howard
und wird selbst zur Anfuhrerin der Gruppe der ,Horenden“. Ein
offenes Ende, denn Claire hat sich zwar von ihren bisherigen
Rollenzwangen befreit, ob sie aber die Gruppe in eine bessere
Zukunft fuhrt, ist fraglich.

Manipulation und Befreiung

Das Thema des Librettos nach einer Erzahlung von Jordan
Tannahill lasst unterschiedliche Verstandnisfacetten zu: Es
schildert typische Mechanismen einer Sektenbildung und die
Dynamik einer Manipulation, wie sie etwa bei Scientology
beobachtet wurde. Aber es ruckt auch den Entwicklungsprozess
einer Frau ins Zentrum, die zu ihrer eigentlichen Bestimmung
durchbricht. Die vieldeutige Figur eines Koyoten, dargestellt
von einem Tanzer, erdffnet zusatzliche Horizonte, wenn man die
Rolle des Tieres in der amerikanischen Mythologie einbezieht
oder in ihm ein Symbol von ,Wildheit“ oder ,Natur” erblickt.
Anna-Sophie Mahlers Inszenierung hat diese Aspekte von
Mazzolis Oper anklingen lassen, ohne sich zu sehr festzulegen.
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Vorstellung von ,The
Listeners” stellt
sich im Rahmen des
Festival ,her:voice“
die extra angereiste
Komponistin Missy
Mazzoli den Fragen
des Publikums. (Foto:
Werner Hauliner)

,The Listeners” ist auch beachtenswert, weil es gelingt, einen
zeitgendssischen Stoff ohne literarische Vorbilder oder
historische Bezuge auf die Buhne zu bringen. Das erreichte
auch Kaija Saariahos ,Innocence”, zu der die finnische
Librettistin Sofi Oksanen die Grundlage geliefert hat. Auch
hier geht es um Gegenwartiges: Zehn Jahre nach einem
Schulmassaker missen sich die Familie und die Schulfreunde des
Amokschutzen ihren Erinnerungen, ihren Gefuhlen und auch ihrer
Mitschuld stellen. In der Regie von Elisabeth Stdppler und der
musikalischen Ausdeutung durch Valtteri Rauhalammi gelang ein
erschiutternder Abend im Musiktheater. Derzeit wird das Werk
auch an der Semperoper Dresden in einer Inszenierung von
Lorenzo Fioroni gezeigt.

Fir die Amerikaner ist das ,well made play” ein wichtiges
Kriterium fur ein Stuck — ein Konzept, das von manchen von
Intellekt triefenden Libretti der deutschen Opernszene weit
entfernt ist. Mazzolis Librettist Royce Vavrek gehdrt zu den
am meisten gefeierten Musiktheater-Literaten der USA. Warum,
war nicht nur in ,The Listeners” erfahrbar: Die Oper ,Dog
Days“ etwa, die er mit dem Komponisten David T. Little 2012
geschaffen hat, war in Bielefeld, Schwerin und Braunschweig zu
sehen und hat in ihrer dystopischen Ratselhaftigkeit den Ruf
Vavreks bestatigt. Fur die ,New York Times“ hat die Oper das
Zeug zum ,bahnbrechenden amerikanischen Klassiker“.

Kammermusik und Symphonik
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Viel mehr noch als fur die Oper haben Frauen im Bereich der
Kammermusik geleistet. Sie waren entweder selbst ausubende
Musikerinnen wie Clara Schumann, Sangerinnen wie Pauline
Viardot-Garcia, oder hatten die private Sphare eines Salons
als Plattform, um sich als Komponistin zu zeigen. Wie diese
Werke klingen, war in Essen beim zwelten
Komponistinnenfestival ,her:voice“ horbar: In einem
Kammerkonzert erklang Musik von Alma Mahler-Werfel, die
derzeit auch im Essener Museum Folkwang in einer Ausstellung
(,Frau in Blau — Oskar Kokoschka und Alma Mahler”) prasent
ist. So gut wie unbekannt sind ihre Zeitgenossinnen Evelyn
Faltis (1887-1937) und Mathilde Kralik von Meyerswalden
(1857-1944) .

Alma Mahler stand auch beim Symphoniekonzert der Essener
Philharmoniker im Zentrum: Bearbeitet fur Alt und Orchester
von Jorma Paula, erklangen funf ihrer Lieder, die erhalten
sind, weil sie der begeisterte Gustav Mahler im Druck
erscheinen lieB. Es sind lyrische Miniaturen, durchtrankt von
spatromantischer Melancholie, in denen sich Liebende im weiten
Wald in sternlosem Dunkel finden und im dusteren Nebel ein
Kindermund ein ,Lichtlein” aufgehen lasst. Bettina Ranch sang
die Kostbarkeiten, gestutzt von der gekonnt revitalisierten
romantischen Orchestersprache, eher auf Klang als auf
Deklamation bedacht mit weich stromenden Vokalen und
Brokatschimmer im Timbre.

Auch im Falle der Symphonik wirkt in der Entstehung des
,Kanons” von Beethoven bis Bruckner und Mahler ein
analytischer Filter mit: Relevant und anerkannt ist, was
gattungsgeschichtlich Neues mit sich gebracht hat. Zu den
nicht wenigen Symphonien, die diesen Anspruch nicht erfullen,
aber dennoch satztechnisch tadellose, abwechslungs- und
einfallsreiche Musik bieten, gehOren nicht nur Werke
komponierender Frauen. Auch Symphoniker wie Charles Gounod
oder Louis Théodore Gouvy ereilte das Schicksal einer — zudem
nationalistisch gefarbten — Nichtbeachtung. Wie viel schwerer
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haben es in solchem Ambiente komponierende Frauen wie Emilie
Mayer (1812-1883), Louise Farrenc (1804-1875) oder Charlotte
Sohy (1887-1955) mit ihrer einzigen Symphonie.

Einfallsreich und professionell

Wer die Werke hort, die sich allmahlich in Konzertprogrammen
durchsetzen, kann nur bedauern, wie solche einfallsreichen und
professionellen Arbeiten einfach verschwinden konnten. Sohys
cis-Moll-Sinfonie ,La grande guerre”, geschrieben 1914-1917,
erstmals aufgefuhrt 2019, ist nur bedingt dazu zu zahlen. So
eindrucksvoll die gedrickte Stimmung des Beginns ist, so
gekonnt sie Melodien ausbreitet und im zweiten Satz ,vif“
Scherzo-Anklange einfuhrt: Die Instrumentierung ist stets
dick, Kontraste fehlen und dem Horer fallt es schwer,
thematische oder strukturelle Fixpunkte zu erkennen — zumal
die Essener Philharmoniker wunter der sich wacker
durchschlagenden Dusseldorfer Kapellmeisterin Katharina
Mdllner nicht zur gewohnten plastischen Durchzeichnung der
dichten Gewebe finden. Da fallt der Kontrast zur Musik einer
souveranen Konnerin drastisch aus: Kaija Saariahos ,Ciel
d'Hiver” ist ein Meisterstlick feinster fragiler flimmernder
Klange, in dem die Essener Philharmoniker zeigen, wie gut sie
ihre solistischen Passagen untereinander abstimmen.

Uberzeugender wirkt, was der Dirigent Jakob Lehmann vor
einiger Zeit in Koln mit dem Concerto Koln aus Frauenfeder
prasentiert hat: Louise Farrenc (1804-1875) ist in den Jahren
1845 bis 1849 mit drei Sinfonien hervorgetreten, die allen
MaBstaben ihrer Zeit standhalten konnen. Auch ihre in Koln
erklungene Es-Dur-QOuvertire op. 24 aus dem Jahr 1834 ist ein
mitreiBendes Werk, vom diusteren Don-Giovanni-Pathos der
Einleitung, uber die einpragsame Thematik des Allegro bis zur
gekonnten Finalwirkung. Man hort eine abwechslungsreiche
Instrumentierung und aparte melodische Erfindung. Auch Emilie
Mayers viersatzige Sinfonie Nr. 7 in f-Moll von 1856 kann
muhelos mithalten: eine regelgerechte, dennoch nicht
unoriginelle Sonatenform im Kopfsatz, ein farbenreicher Gesang



im Adagio, der sich im Blech hymnisch erhebt, ein Scherzo mit
rhythmischem Pep und einigen Uberraschungen und ein
energisches Finale. Das ist Musik, die man gerne wieder hort.

Im Januar 2027 plant das Aalto-Theater Essen die Urauffihrung
der Oper ,Day of Night“ der finnischen Komponistin Outi
Tarkiainen. ,Day of Night” ist eine Koproduktion des Aalto
Musiktheaters und der Finnish National Opera, wo die Oper dann
im Herbst 2027 gezeigt wird. ,Day of Night” basiert auf dem
gefeierten Debutroman ,Halla Helle” von Niillas Holmberg. Das
Buch setzt sich den in Nordskandinavien beheimateten Sami, dem
einzigen indigenen Volk Europas, auseinander, dem Holmberg
selbst angehort. Der finnisch-franzésische Autor Aleksi
Barriere hat aus dieser Vorlage ein packendes Opernlibretto
geschaffen. Intendantin Merle Fahrholz schreibt dazu: ,Die
Oper thematisiert den Wandel einer Region hinsichtlich Natur
und Industrie, der sich auch im Ruhrgebiet beobachten lasst.”

Kraftvolles Schauspiel — Anna
Drexler als wilde wie
wohltatige Krahe in ,Trauer
ist das Ding mit Federn”

geschrieben von Rolf Pfeiffer | 27. Marz 2025
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Anna Drexler ist die Krahe (Foto: Jorg
Briggemann/0Ostkreuz/Schauspielhaus Bochum)

Wer Anna Drexler noch auf der Biihne des Schauspielhauses
erleben will, sollte sich sputen. Denn in der kommenden
Spielzeit wechselt diese groBartige Kiinstlerin ihren
Arbeitgeber, geht von Bochum ans Miinchner Residenztheater. Im
Zusammenspiel mit Maja Beckmann haben wir Anna Drexler
(Jahrgang 1990) auf diesen Seiten friiher schon bewundert und
gepriesen. ,Miranda Julys Der erste fiese Typ“ hieB das Stiick,
das im Mai 2023 Premiere hatte. Da spielt sie eine junge Frau,



was nicht verwundern muB. In ,Trauer ist das Ding mit Federn“
aber, dem Stiick, von dem hier die Rede sein soll, ist sie eine
Krahe. Und was fiir eine!

Tod der Mutter

Nach wenigen Minuten Blhnenprasenz verschwindet die Frage, ob
der Besuch dieses Krahentheaters noch lohnen wirde, ganz still
und endgultig in der Versenkung. Obwohl, nun ja: Die
Geschichte ist eigentlich traurig. Vater und Kinder betrauern
namlich den Tod der Mutter. Alles erinnert an sie, das
nachbarschaftliche Umfeld zeigt die uUbliche Zuwendung, doch
ein Zurick zur Normalitat will nicht gelingen, zumal dem Vater
(Risto Kubar) nicht, der wie gelahmt ist vom Verlust. Mit
seinem Verlustmonolog startet das Stuck, und man macht sich
auf, zuruckhaltend ausgedruckt: Langen gefalt.

Vater und Kinder (von hinten



nach vorne): Risto Kibar, Jing
Xiang, Alexander Wertmann (Foto:
Jorg
Bruggemann/Ostkreuz/Schauspielha
us Bochum)

Eigentlich unverschamt

Doch dann ist plotzlich die Krahe da und mischt die Familie
auf. Stellt respekt- und pietatlose Fragen, fragt die Kinder
nach Eigenheiten der Mutter und laBt sie, unerhort eigentlich,
von ihnen nachspielen; wendet sich mit Erklarungen dem
Publikum zu, veranstaltet eine heitere Fragerunde, kummert
sich um den Vater im Bett, bewahrt ihn spaterhin vor der
,falschen Frau“ oder der Vorstellung von ihr, ist mal cool,
mal aufgekratzt (eine Krahe eben), und bezeichnen 1alt sich
die Rolle der Krahe eigentlich nur vom Ergebnis her: Nach
ihren Auftritten geht es allen besser; nicht gut, aber besser.
Und das alles ist sicherlich auch ein biBchen padagogisch,
aber deshalb nicht verkehrt.

Mythologisches Tier

Naturlich kann man fragen, warum nun gerade eine Krahe mit
ihrer mythologischen Aufladung und ihren durchaus auch
animalischen Impulsen den Stdorenfried in der familiaren
Tristesse geben muB. Als Antwort mag der Hinweis dienen, dal
die literarische Vorlage fur das Stuck der gleichnamige Roman
des englischen Autors Max Porter war, der seinen Titel
wiederum einem Gedicht von Emily Dickinson verdankte. Und der
eben eine Krahe fur diese Rolle vorsah. Der Vater ubrigens,
quasi augenzwinkernde inszenatorische Fullnote, ist
Literaturwissenschaftler und versucht - erfolglos - das
Krahen-Thema zu bearbeiten.



Anna Drexler als entspannte Krahe

(Foto: Jorg
Briuggemann/0Ostkreuz/Schauspielhaus
Bochum)

Komodiantin von hohen Gnaden

Die Wirkmachtigkeit dieser Inszenierung aber, um jetzt endlich
darauf zuruckzukommen, 1liegt im annahernd dauerprasenten
Blihnenspiel der Kinstlerin Anna Drexler. Ja, sie ist — und das
soll hier ein Kompliment sein — eine Rampensau und eine
Komodiantin von hohen Gnaden; doch gelingt es ihr fast
gleichzeitig, das Ratselhafte, die Ambivalenz, die
Unsicherheit, auch die Begrenztheit ihrer (Krahen-)
Moglichkeiten herauszuspielen. Alles 1ist besser als



unabsehbare Trauerstarre, sagt die Inszenierung, sagt ihre
Hauptfigur.

Fabelhafte Tanzer

Neben einer solchen Krahe haben die anderen Darsteller keinen
leichten Stand. Also mussen sie tanzen! Jing Xiang und
Alexander Wertmann, die Kinder, tun dies mehrfach, entwickeln
aus scheinbar alltaglichen Bewegungen unglaubliche
Tanzfiguren, spielerisch und hoch artistisch zugleich, homogen
eingefugt in den FluB des Geschehens, beeindruckend.

AuBerdem auf der Buhne: Nina Steils als Mutter, 1in
gebuhrlicher Zuruckhaltung spielend, wenn sie nicht gerade das
Falsche-Frau-Monster ist und sich mit der Krahe einen
ritterlichen Zweikampf bis zum bitteren Ende liefern mufl3,
sowie Jasmin Kruezi als Kameramann, der Ubrigens auch fur das
Videodesign genannt wird.

Reichen Applaus gab es, was auch sonst, und das angenehm
nachwirkende Gefuhl, saftiges, kraftvolles Schauspiel erlebt
zu haben. Bitte mehr davon.

= Nachster Termin: 15. April, 19:30 Uhr, GroBRes Haus.
= www .Sschauspielhausbochum.de

Diese ungeheure,
schopferische Wut —
Biographie iliber Rolf Dieter
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Brinkmann

geschrieben von Bernd Berke | 27. Marz 2025

Eigentlich kommt sie reichlich spat auf den Markt, diese
Biographie des - je nach Observanz - genialen oder
genialischen Dichters Rolf Dieter Brinkmann. Der Mann starb
bereits am 23. April 1975, als er in London von einem Auto
erfasst wurde. Seither hat das Mythenwesen um seine Person
unter mehr oder weniger Kundigen kaum abgenommen, ja, es hat
mitunter kultische Ziige getragen.

MICHAEL
TOTEBERG
ALEXAMDRA
VASA

Rolf Dieter
Brinkmann -
eine

Biografie

HGH GEHE
~ INEIN

* ANDERES

Die Lebensbeschreibung, die Michael Toteberg und Alexandra
Vasa jetzt vorlegen, ist recht ausfuhrlich geraten, sie geht
in manchen Passagen gar sehr 1ins Detail und zitiert
seitenweise aus Notizen, Briefen und sonstigem Nachlass,
dessen Inhalt bislang noch weitgehend unbekannt war. Es gilt
eben, manch Versaumtes nachzuholen und verborgene Quellen zu
offnen. Brinkmanns Lebensgefahrtin Maleen und der langjahrige
Wegbegleiter Ralf-Rainer Rygulla haben unschatzbar wertvolle
Einblicke ermoglicht.

Es beginnt mit Brinkmanns Kindheit, aus der ein fortwahrendes
Kriegstrauma erwuchs. Brinkmann wurde am 16. April 1940 im
spaterhin hassgeliebten, ausgesprochen provinziellen Vechta
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(Niedersachsen) geboren. In seinen fruhen Lebensjahren hat er
kriegerische Zeiten miterlebt, ohne etwas davon begreifen zu
konnen. Da durfte einiges flackernd nachgewirkt haben.

Viele fiirchteten sich vor ihm

Mit Worten, die heute korrekterweise nicht mehr verwendet
werden, beschrieb er hernach seine Schulzeit: ,Ich bin von
Krippeln erzogen worden mit Krippelvorstellungen!” Auf
,Korrektheiten” hat er eh nie etwas gegeben, oft hat er sich
wie ein wunerbittlicher Berserker oder auch (Zitat)
~Kotzbrocken” aufgefiuhrt. Er sorgte fir manchen Skandal, lieR
manche Veranstaltung entgleisen. Er war einer, vor dessen Zorn
viele sich furchteten — ob nun im alltaglichen Umgang oder in
literarischen Debatten. Schon Leute, die 1ihn ungefragt
,duzten”, mussten sich auf Tiraden gefasst machen.

Bereits mit 16 Jahren hatte er Schreibversuche an diverse
Verlage geschickt — zunachst vergebens. Es war die Zeit der
notdurftig hektographierten Blatter. Immerhin gab es bald
knappe (ziemlich negative) Gutachten von GroBen wie
Enzensberger und Ruhmkorf oder auch Dieter Wellershoff, der
anfangs sehr skeptisch war, sich aber irgendwann als Lektor
bei Kiepenheuer & Witsch fur den jungen Autor einsetzte — bis
der allzeit reizbare Brinkmann auch ihn vor den Kopf stieR.

Finanziell &uBerst prekares Dasein

Nach einigen Umwegen (u. a. Buchhandels-Lehre in Essen) war
Brinkmann nach Koln gezogen, wo er — ungeachtet gewisser
Erfolge — uUber Jahre hinweg ein finanziell auBerst prekares
Dasein fristete; an seiner Seite: die Gefahrtin Maleen und der
geistig behinderte Sohn Robert. Lastender Alltag, furwahr,
dessen Niederungen wohl vor allem Maleen zu bewaltigen hatte.

Von den wenigen Buchpublikationen (Roman ,Keiner weill mehr*)
konnten sie jedenfalls kaum leben, sie darbten immerzu auf
Pump. Nur die Arbeit fur Rundfunkanstalten (zumal HOrspiele,
wobei er sich etwa fur Schmerzensschreie authentische Anlasse



wie unverhoffte Ohrfeigen fur die Sprecher winschte) hielt die
Kleinfamilie halbwegs Uber Wasser. Es gibt in allen Kinsten so
viele dieser betriblichen Geschichten.

Mit ihm dammerte Kiinftiges herauf

Zusammen mit (und doch zutiefst getrennt von) schreibenden
Kollegen wie z. B. Nicolas Born, H. P. Piwitt, Hans Christoph
Buch, Peter 0. Chotjewitz und schliellich Jirgen Theobaldy
verkorperte Brinkmann so etwas wie die anfangliche
Aufbruchstimmung, aber auch die baldige Verzweiflung und
Resignation der 1960er und fruhen 70er Jahre. Wer immer damals
ins vertiefte Lesen gefunden hat, wird eine solch
exemplarische und zugleich auBerordentliche Biographie gewiss
mit besonderem Interesse goutieren. An einem wie Brinkmann kam
man damals schwerlich vorbei. So grundverschiedene
Zeitgenossen wie Peter Handke und Marcel Reich-Ranicki sahen
mit ihm schlichtweg Zukunft heraufdammern.

Angewidert vom verfallenden Rom

Ausgiebig nachgezeichnet werden Phasen wie Brinkmanns
Stipendiaten-Aufenthalt in der Villa Massimo zu Rom
(Literarische Frucht: ,Rom, Blicke”), wo er sich von allen
anderen Stipendiaten, deren Kunstanstrengungen und
geldversessene Gelegenheitenmacherei er verachtete,
entschieden unfreundlich absetzte. Die ,ewige Stadt“ bestand
nach seinem Empfinden ohnehin nur aus Schmutz und Verfall. Man
liest es mit Befremden, auch Toteberg und Vasa kommentieren es
sehr distanziert. Es war das Gegenteil von Goethes verziucktem
Italien-Erleben. Und doch ist zu ahnen, dass auch Brinkmanns
monstrose Wut ungeahnte Energien freigesetzt haben muss, deren
Furor sich nicht zuletzt gegen die konsumistische Zurichtung
der ,westlichen” Lebenswelt richtete. Was hatte Brinkmann wohl
zu vollends entfesselten Zustanden im Zeichen von Internet und
KI gesagt?

Naher beschrieben wird auch Brinkmanns Gastdozentur in Austin



(Texas/USA), wo er den Germanistik-Studenten von jederlei oder
Sekundarliteratur abriet und statt dessen ureigene, moglichst
kreative Ansatze im Umgang mit Literatur empfahl. In diesem
Sinne steht zu vermuten, dass Brinkmann eine Biographie uber
sein gelegentlich wiustes Erdenwallen (Suff und gezielter,
nicht grenzenloser Drogenseinsatz inklusive) wohl in Bausch
und Bogen verworfen hatte. Allerdings entflammte er in Austin
auch fur Ideen zu einem ganz anderen Grundschul-Unterricht,
was so gar nicht zum unversohnlichen Wutschreiber zu passen
scheint.

Leitfiguren Jahnn, Benn und Arno Schmidt

Gegen Ende hin geht es noch um die Geburtswehen seines
literarischen Vermachtnisses, des ungemein komplexen
Gedichtbandes ,Westwarts 1 & 27, der heute zu den wahrhaft
unklassischen ,Klassikern“ aus der zweiten Halfte des 20.
Jahrhunderts zahlt. Tatsachlich sollte man sich diesen Band
nach Kraften intensiv erschliellen. Eine biographische
Annaherung mag hilfreich hinzukommen, reicht aber bei weitem
nicht an sein Werk heran. Welche Dimension es haben konnte,
deutet ein Zitat von Heiner Muller auf dem Buchumschlag an:
Brinkmann sei ,Vielleicht das einzige Genie der westdeutschen
Nachkriegsliteratur®.

Zwischendurch ist man geradezu froh und erleichtert, wenn man
erfahrt, dass Brinkmann auch ein paar wenige Schaffende gelten
liell: Hans Henny Jahnn allen voran. Gottfried Benn. Arno
Schmidt. Die Filmemacher der Nouvelle Vagque (Truffaut, Godard
etc.). Und natiurlich US-amerikanische Beatpoeten und Pop-
Dichter wie Burroughs, die ihn auf seine spezielle Spur
brachten. Im deutschsprachigen Raum war es beispiellos, wie
Brinkmann Gedichte mit Alltagsfetzen, Popsongs, Kinoschnipseln
und spontan fotografierten Bildern collagierte. Die Verlage
kapitulierten beinahe vor seinen formalen und inhaltlichen
Anspruchen. Hatten sie in allen Punkten nachgegeben, waren die
Blucher schier unbezahlbar geworden. So aber ist es immer noch
auf- und anregend, dass es sie gibt.



Michael Toteberg / Alexandra Vaasa: ,Ich gehe in ein anderes
Blau. Rolf Dieter Brinkmann - eine Biographie“. Rowohlt, 398
Seiten mit einigen Bildtafeln, Fundstellen- und Literatur-
Verzeichnis. 35 Euro.

P. S. Hinweis fir etwaige weitere Auflagen: Der denn doch sehr
bekannte Kinstler, der auf Seite 285 ,Emil Schuhmacher”
genannt wird, schreibt sich ohne ,h”, also Schumacher.

Subtile Facetten, plakative
Momente: Dmitri
Schostakowitschs Elfte
Sinfonie 1in Diisseldorf

geschrieben von Werner HauBner | 27. Marz 2025
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Alina Ibragimova und Michael Sanderling nach dem Konzert
der Dusseldorfer Symphoniker in der Tonhalle Disseldorf.
(Foto: Susanne Diener)

Bei Michael Sanderling, trifft zu, was oft nur als Lobpreis-
Rhetorik zu klassifizieren ist: Er ist ein geborener
Schostakowitsch-Dirigent. Zu erleben war die konzentrierte
Rhetorik, der tiefinnerliche Ernst, den er den Sinfonien
mitgibt, jetzt in der Diisseldorfer Tonhalle in einem Konzert
mit den Symphonikern.

Michael Sanderling kam 1967 in Ost-Berlin zur Welt, er 1ist
Sohn des Dirigenten Kurt und der Kontrabassistin Barbara
Sanderling. Sein Vater hat nicht nur eine Reihe
Schostakowitsch-Sinfonien mit dem Berliner Sinfonie-Orchester
und anderen aufgenommen, er war auch eng mit dem Komponisten
aus der Sowjetunion befreundet. Sanderling erinnert sich in
einem Interview an die ,sehr eindruckliche Personlichkeit” mit
der besonderen Stimme und der angespannten, fast
angsteinfloBenden Mimik. Zum Biographischen — das fur sich
gestellt ja noch nicht viel aussagt — tritt ein Eintauchen in
die Musik von klein an hinzu. Als deren Hdhepunkt hat



https://onlinemerker.com/diigenten-im-gespraech-michael-sanderling-ehrlich-authentisch-unverstellt/

Sanderling mit der Dresdner Philharmonie alle 15 Sinfonien
Schostakowitschs aufgenommen: Zeugnisse einer intensiven
Beziehung, die aus beharrlichem Studium und aus tief
verwurzelter Liebe lebt.

In diesem Jahr begeht die musikalische Welt am 9. August den
50. Todestag des Komponisten. Anlass flr eine grolle Werkschau
mit allen Sinfonien und Solokonzerten vom 15. Mai bis 1. Juni
im Gewandhaus Leipzig. Da mitzuziehen, fallt schwer, aber auch
die Orchester und Konzerthauser in der Rhein-Ruhr-Region
setzen ihre Schwerpunkte. So hielt es die Philharmonie 1in
Essen im Februar mit dem Zweiten Klavierkonzert mit Anna
Vinnistkaya und den Streichquartetten Nummer eins und neun mit
dem Jerusalem Quartet.

Prasent, aufmerksam, klangpoliert

Die Symphoniker in Dusseldorf wiurdigten Schostakowitsch mit
der Elften Sinfonie mit Sanderling am Pult — ein Konzert, das
zum Ereignis geriet. Nicht nur, weil die Dusseldorfer sich
prasent, aufmerksam und klangpoliert wie selten dieser
expressiven Musik widmen. Michael Sanderling gelingt es, dem
Orchester die subtilen Facetten, aber auch die plakativen
Momente dieser beschreibenden, manchmal wie Filmmusik
wirkenden Komposition zu entlocken. Denn mit der klassischen
Form hat Schostakowitsch wenig im Sinn. Nur die vier Satze
erinnern an das fruher unabdingbare Gerist; der Inhalt
schildert, statt motivisch-thematische Entwicklungen zu
forcieren. Die Themen beruhen auf Arbeiter- und
Revolutionsliedern; der letzte Satz zitiert mit typisch
ironischem Hintersinn die ,Warschawjanka”“ aus der Zeit, als
die Polen gegen Russland um ihre Selbstandigkeit kampften.

Mit dem Titel ,1905“ hat der Komponist der Sinfonie einen
historischen Bezugspunkt gegeben: den Volksaufstand des 9.
Januar 1905 in Sankt Petersburg, den der Zar mit brutaler
Gewalt beenden lieB. Schostakowitsch hatte jedoch eher den
niedergeschlagenen ungarischen Aufstand von 1956 im Sinn, als


https://www.gewandhausorchester.de/schostakowitsch/?utm_source=googleads&utm_medium=paid&utm_campaign=pmax_schostakowitsch&utm_content={{ad.name}}&utm_term=&utm_campaign=AS+-+PMax+-+Schostakowitsch+Festival+2025&utm_source=adwords&utm_medium=ppc&hsa_acc=9275360687&hsa_cam=21154605058&hsa_grp=&hsa_ad=&hsa_src=x&hsa_tgt=&hsa_kw=&hsa_mt=&hsa_net=adwords&hsa_ver=3&gad_source=1&gclid=Cj0KCQjws-S-BhD2ARIsALssG0Z5U-Xqhvojfi6lOTcLIWSjAooHUBBFyD2ohCDPEENjUKujgI8VuUgaAmWCEALw_wcB

er das Werk ein Jahr spater schrieb — eine Konnotation, die
damals auf keinen Fall offen zutage treten durfte.

Schostakowitsch ware jedoch nicht einer der fluhrenden
Komponisten des 20. Jahrhunderts, hatte er lediglich
sinfonische Filmmusik entworfen. Zwischen allen vier Satzen
gibt es motivische Verzahnungen, erklingen Reminiszenzen an
bereits Gehortes oder Details, die in einem spateren Satz
musikalisch bedeutsam werden. Sanderling gestaltet die Balance
der Klange so, dass die strukturierenden Elemente
hervortreten, stort aber nicht den ,erzahlenden” Fluss der
Entwicklung.

Solistische Herrlichkeiten

GroBe Geste, aber nicht viel zu erzdhlen: Alina
Ibragimova mit den Dusseldorfer Symphonikern in der
Tonhalle Dusseldorf. Michael Sanderling und das
Orchester Uberzeugten dagegen mit Schostakowitschs 11.
Sinfonie. (Foto: Susanne Diener)

Dabei kann er sich auf die Symphoniker verlassen. Das



gespannte Pianissimo der Streicher zu Beginn mit seinen engen
Intervallen schafft Atmosphare, statt Melos oder gar eine
Thematik vorzugeben, wird aber im Lauf der Sinfonie zu einem
wiederkehrenden Motiv im Geschehen. Trompetensignale, kleine
Trommel, Pauken, dann die Holzblaser mit einer ersten Melodie
— das sind allmahlich aufgebaute, sich intensivierende
Bausteine. Mahler griuft von ferne, und Sanderling erweist sich
als Meister des atmospharischen Spannungsaufbaus. Immer wieder
nimmt er auch die Steigerungen der Dynamik zuruck, damit er
die Reserven an dramatischen Knotenpunkten voll ausspielen
kann. Die explodieren im zweiten Satz, der die Hetzjagd und
das Massaker an den Arbeitern schildert, mit Trommelgerassel
wie MG-Salven, jagenden Streichern, gellenden Blasern — und
dann gespenstischer Ruhe.

Im dritten Satz mit der Uberschrift ,Ewiges Andenken“ hdren
wir die tiefen Streicher wie aus einem Guss, einen duster-
erhabenen Choral, grofle, weite Melodielinien und - stets
plastisch geschichtet — das Ostinato-Fundament der Musik. Das
riesige Aufbaumen des letzten Satzes miundet in Glocken — ob
Sieges- oder Totenglocken, das bleibt offen. Das Dusseldorfer
Orchester glanzt als Ganzes, aber auch 1in solistischen
Herrlichkeiten wie der Bassklarinette, dem Fagott oder der
sensibel den Ton stufenden Blechblaserabteilung.

Strangulierter Lyrismus

Etwas erzahlen sollte auch das Violinkonzert Ludwig van
Beethovens, das Sanderling vor die Elfte stellte — aus seiner
Sicht eine sinnige Wahl, weil er zwischen Schostakowitsch und
Beethoven das einigende Band einer gesellschaftlich bewusst
agierenden Musik erkennt. Die Solistin Alina Ibragimova
beginnt zu den noch etwas metallharsch klingenden Violinen des
Orchesters mit einem vorsichtigen, fast zartlichen Ton,
filigran, aber gefestigt. Sie halt den Kontakt mit
Konzertmeister Dragos Manza, interagiert mit dem Orchester,
bettet ihr Instrument in den Klang ein.



Aber es gelingt ihr nicht, im Laufe des ersten Satzes den Ton
zu befreien: Ihr Forte weitet sich nicht stromend, sondern
bliebt anamisch, bricht nicht aus stranguliertem Lyrismus aus.
Am schonsten fliel8t noch das Larghetto des zweiten Satzes; im
dritten bleiben Schwung und wilde Kadenz-Entschlossenheit
unbefreit. Der Charakter der Bekenntnismusik, der das Konzert
mit Schostakowitsch verbinden konnte, will sich nicht zeigen.

Mehr von Schostakowitsch 1in der
Region

Schostakowitsch steht in der Region noch mehrfach auf den
Programmen 1in Oper und Konzert: Die Deutsche Oper am Rhein
zeigt am 30. Marz und an weiteren Terminen im April und Mai
die konzentrierte, auf Beiwerk verzichtende Inszenierung
Elisabeth Stopplers von ,Lady Macbeth von Mzensk” mit dem
eindrucksvollen Dirigat von Vitali Alekseenok. In Koéln spielt
das Gurzenich-Orchester am 6., 7. und 8. April unter Eliahu
Inbal die 15. Sinfonie. Die Achte steht am 6., 7. und 11. Mai
auf dem Programm des Sinfonieorchesters Miunster unter Golo
Berg. Am 10. Mai spielt Lahav Shani mit Musikern des Israel
Philharmonic und der Minchner Philharmoniker das ¢g-Moll-
Quintett op. 57 1im Konzerthaus Dortmund.

Am 5. Juni 1ist das Jerusalem Quartet in der Tonhalle

Dusseldorf zu Gast mit Schostakowitschs Streichquartett Nr.
12. Am 8. und 9. Juni erklingt in Kéln die Fiunfte mit dem
Gurzenich-Orchester unter dem designierten neuen Kapellmeister
Andrés Orozco-Estrada. Joseph Trafton dirigiert am 17. Juni
das Philharmonische Orchester Hagen mit der Zehnten. Beim
Klavier-Festival Ruhr gibt es dann einen Schostakowitsch-
Schwerpunkt mit Evgeny Kissin. Am 2. Juli spielt er in der
Tonhalle Disseldorf die h-Moll-Sonate op. 61 und eine Auswahl
aus den Praludien und Fugen; am 7. Juli ist er im Anneliese
Brost Musikforum Ruhr Bochum zu Gast. U.a. mit Gidon Kremer
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(Violine) spielt Kissin dort die letzten Werke, die
Schostakowitsch vor seinem Tod 1975 komponiert hat.

Im Kurort Gohrisch in der Sachsischen Schweiz finden von 26.
bis 29. Juni die 16. Internationalen Schostakowitsch Tage
statt. Info: https://www.Schostakowitsch-tage.de/

Weitere Informationen zu Dimitri Schostakowitsch auf der Seite
der Deutschen Schostakowitsch-Gesellschaft:
https://www.schostakowitsch.de/

Phantasien des
Gehirnchirurgen - Leon de
Winters Roman ,Stadt der
Hunde”

geschrieben von Frank Dietschreit | 27. Marz 2025
Seit einigen Jahren ist es still geworden um Leon de Winter, der einst

mit ,Hoffmanns Hunger”, ,Sokolows Universum*, ,Serenade“ und ,,Zionoco“
die Bestseller-Liste stiirmte. Nach einer fast zehnjahrigen Pause kommt
ein neuer Roman des inzwischen 70jahrigen Autors in die Buchladen:
»Stadt der Hunde“.
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Leon de Winter
Stadt der Hunde

Friaher hat de Winter, dessen Familie fast vollstandig im Holocaust
umkam, einen an Woody Allen erinnernden leichten, witzigen Ton
gepflegt, wenn er von den Alptraumen der Uberlebenden sprach und sich
uber antisemitische Dummheiten lustig machte. Seit dem 7. Oktober 2023
ist er schockiert vom offenen Antisemitismus. ,Ich glaube”, meint er
in einem Interview, ,dass das judische Leben in Europa bis 2050 der
Vergangenheit angehoren wird.“

Verschollen auf der Suche nach jiidischen Wurzeln

Jaap Hollander, die Hauptfigur des neuen Romans, ist ein Genie der
Gehirnchirurgie. Als Sohn armer judischer Eltern aus Amsterdam hat er
ich empor gearbeitet zum Star am Mediziner-Himmel. Mit den judischen
Traditionen kann er nichts anfangen. Als seine Tochter Lea mit 17 nach
Israel reist, um sich ihrer judischen Wurzeln zu vergewissern, findet
er das befremdlich. Die Reise seiner Tochter wird fir Jaap zu einem
schweren Schicksalsschlag. Denn Lea kehrt von einem Ausflug in die
Wiste Negev nicht zuruck und bleibt spurlos verschwunden. Das ist zehn
Jahr her. Seitdem reist Jaap immer wieder nach Israel, um nach seiner
Tochter zu suchen. Dass er dabei sich selbst und sein verdrangtes
Judentum neu entdeckt, liegt auf der Hand.

Wenn der Frieden von einer Operation abhangt

Den israelischen Ministerprasidenten halt Jaap fir einen Demagogen und
Populisten. Umso Uberraschter ist er, als ihn der Ministerprasident
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bittet, eine riskante Operation durchzufihren, deren Erfolgsaussichten
verschwindend gering sind, die aber das Leben einer Patientin retten
und der Welt den Frieden bringen kdnnte. Es geht um die Tochter des
saudischen Prinzen, der nicht davor zurilickschreckt, seine politischen
Feinde umzubringen. Noora, die Tochter des Prinzen, ist vom saudischen
Kdonigshaus auserkoren, als erste Frau den Thron zu besteigen, die
Gesellschaft zu reformieren und fur die Gleichheit von Mann und Frau
zu sorgen. Vom Sohn armer Juden aus Amsterdam hangt es also ab, ob das
Madchen Uberleben und die politische Utopie umgesetzt werden kann. Das
klingt kurios, 1ist aber von Leon de Winter so plausibel
ausphantasiert, dass man fast glauben mochte, der Friede in Nahost und
der demokratische Wandel in der arabischen Welt kdonnten mit einem
scharfen Seziermesser aus dem Unfrieden der Welt und den verwirrten
Kopfen der Menschen regelrecht herausgeschnitten werden.

Alles lauft auf den Alptraum vom 7. Oktober 2023 zu

Als Jaap an der Stelle in der Wiste, an der man Leas Rucksack fand,
Gedenksteine niederlegt, nahert sich ihm ein Hund, der ihm auf Schritt
und Tritt folgt, mit ihm redet und sagt, er koénne ihn zu Lea ins Reich
der Toten bringen: Spokenkiekerei, Wahnvorstellung von Jaap, der nach
einem Unfall nicht mehr aus seiner Operations-Narkose erwachen mag und
seinen Traum mit der Realitat verwechselt.

Der wahre Alptraum kommt aber erst noch. Denn der betdrend
vielschichtig erzahlte und verstérend eigenwillige Roman lauft auf ein
Datum zu, das in unser Gedachtnis eingebrannt ist: 7. Oktober 2023.

Leon de Winter: ,Stadt der Hunde”. Roman. Aus dem Niederlandischen von
Stefanie Schafer. Diogenes Verlag, Ziirich. 268 Seiten, 26 Euro.



Wenn alle Damme brechen:
Takis Wirgers tranenseliger
Liebesroman , Fuir Polina“

geschrieben von Frank Dietschreit | 27. Marz 2025

Bevor Takis Wiirger Schriftsteller wurde, berichtete er als
Journalist aus Afghanistan, Libyen und dem Irak. Sein erster
Roman (,,Der Club“) wurde zum Bestseller. Sein zweiter Roman
(,Stella”“) loste eine Feuilleton-Debatte iiber die Frage aus,
ob es erlaubt sei, eine jiidische Gestapo-Kollaborateurin zum
Mittelpunkt eines Liebesromans zu machen. Sein neuer Roman
(,Fir Polina“) halt sich von allen Fallstricken fern.

A

Takis Wiirger
Fiir ’n!mrr

Die literarischen Figuren mussen diesmal uber kein politisches
Glatteis schlittern und werden in keine historisch und
ideologisch kontaminierten Handlungen verwickelt. Nachteil:
Takis Wurger hat einen tranenreichen, herzerweichenden
Liebesroman geschrieben, der in all seinen Wegen und Irrwegen
vollkommen voraussehbar ist.

Beinahe wlie einst Beethoven

Gefullt ist der Roman mit musikalischen und literarischen


https://www.revierpassagen.de/136334/wenn-alle-daemme-brechen-takis-wuergers-traenenseliger-liebesroman-fuer-polina/20250309_1319
https://www.revierpassagen.de/136334/wenn-alle-daemme-brechen-takis-wuergers-traenenseliger-liebesroman-fuer-polina/20250309_1319
https://www.revierpassagen.de/136334/wenn-alle-daemme-brechen-takis-wuergers-traenenseliger-liebesroman-fuer-polina/20250309_1319
https://www.revierpassagen.de/136334/wenn-alle-daemme-brechen-takis-wuergers-traenenseliger-liebesroman-fuer-polina/20250309_1319/71950940z

Verweisen, die den unglicklich verliebten Marchenkindern
zeigen konnten, was sie tun miussten, um dem Jammertal ihrer
ausweglosen Liebesgeschichte zu entkommen. Hannes wird schon
als Jugendlicher ein Klavier-Stiuck fur Polina komponieren und
darin all seine Sehnsucht ausdrucken, so wie Beethoven es
getan hat, als er seine Liebe ,Fur Elise” auf dem Klavier
erklarte.

Aber Polina erkennt die musikalischen Liebes-Zeichen nicht.
Also trennen sich ihre Wege, und es warten Jahre einer Liebes-
Odyssee, bis sie schlielllich, langst erwachsen und vom Leben
gezeichnet, begreifen, dass sie schon seit Kindertagen
flreinander geschaffen waren. Schlielich lagen sie schon nach
der Geburt nebeneinander, ihre Mutter haben im gleichen
Krankenhaus entbunden und ihre Babys zum Kuscheln zueinander
gelegt. Die beiden Frauen treffen sich oft mit ihren Kindern
in der verwunschenen Villa drauBen im Moor in der Nahe von
Hannover, wo Hannes mit seiner Mutter bei einem kauzigen Alten
wohnt, der die russischen Klassiker 1liebt, eine tolle
Schallplattensammlung hat und ein verstimmtes Klavier, auf dem
der kleine Hannes seine ersten Stlucke komponiert. Der alte
Kauz zitiert gern die Romane von Dostojewsi, der zeitlebens
die Schriftstellerin und Feministin Polina (!) Suslowa rasend
liebte, die dann aber nicht Dostojewski, sondern den
Philosophen Wassili Rosanow heiratete.

Klaviere schleppen statt spielen

Hannes, von seiner Polina verlassen, setzt sich jahrelang an
kein Instrument, sondern verdingst sich als Mobelpacker und
schleppt Flugel und Klaviere von einer schicken Hamburger
Altbauwohnung in die nachste. Er gibt sich als vollkommen
unmusikalisch aus, solange, bis er eines Tages ein wahres
Prachtstiuck auf seinen Transporter wuchten will und der
Besitzer, ein alter Musiker, ihn mit wissenden, weisen Augen
ins Visier nimmt und ihm auf dem Kopf zusagt, er wiurde doch
bestimmt auch Klavier spielen.



Da brechen bei Hannes alle Damme, er setzt sich mitten auf dem
Blirgersteig ans Klavier und spielt eine Improvisation der
Melodie, die er einst fur Polina komponierte. Eine Passantin
zuckt ihr Handy, filmt das spontane Konzert und stellt das
Video ins Netz. Jeder kann sich ausmalen, welch viraler
Flachenbrand damit entfacht wird und welche Wendung die
Geschichte von diesem Moment an nehmen wird. Wer an die Kunst
glaubt und seiner Berufung folgt, lernen wir, kann nicht
untergehen und findet am Ende des dunklen Tunnels immer ein
Licht. Mehr Kitsch, mehr Klischee geht wirklich nicht.

Takis Wiirger: ,Fir Polina“. Roman. Diogenes Verlag, Ziirich,
304 Seiten, 26 Euro.

Ein Prinzip wird Gestalt:
Ilaria Lanzino deutet Mozarts
,Don Giovanni“ in Dortmund
als zeitlose Figur

geschrieben von Werner Haulner | 27. Marz 2025
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,Don Giovanni“ in Dortmund: Gleich umzingeln die
Schlangen eines Medusenhaupts den Titelhelden (Denis
Velev); sein Kumpan Leoporello (Morgan Moody, rechts)
ist fassungsloser Zeuge des unheimlichen Geschehens.
(Foto: Bjorn Heckmann)

Ein groBbiirgerlicher Wohnsalon. Eine Dame sitzt da und
langweilt sich, wahrend nebenan im Raucherzimmer zwei Herren
angeregt parlieren, offensichtlich der Komtur und Don Ottavio.
Es ist zu vermuten, dass da die Konditionen der Verheiratung
verhandelt werden.

Die Frau ist dabei nicht gefragt. Mit Staunen blickt sie auf
einen Mann im Kostum eines Kavaliers des 18. Jahrhunderts.
Doch die Faszination weicht rasch nacktem Entsetzen: Donna
Anna wird auf dem Tisch vergewaltigt.

Don Giovanni bricht in diese Welt ein wie ein Anachronismus,
ein Damon aus der Vergangenheit zwischen all die Menschen, die
Emine Guner an der Oper Dortmund in Kleider von heute gesteckt
hat. Mal scheint es, als bleibe ihnen der Held der Oper
unsichtbar, mal reagieren sie auf ihn wie auf eine



https://www.theaterdo.de/produktionen/detail/don-giovanni/

Erscheinung. Fur Ilaria Lanzino ist dieser Kontrast eines der
Mittel, mit denen sie in ihrer Regie am Opernhaus Dortmund Don
Giovanni einer konkreten Individualitat entkleidet. Er ist ein
Gestalt gewordenes Konzept, eine Unperson. Eine Metapher des
Bosen, das sich im Gewand einer schrankenlosen Mannlichkeit
zeigt.

Hier geht es nicht mehr um Moral, Schicklichkeit oder
Standesehre. Lanzino deckt auf, wie dieses aus der
Vergangenheit Uuberkommene Konzept einer rucksichtslosen,
gewalttatigen, aber auch getriebenen Ubergriffigkeit Frauen
aus dreli Generationen beschadigt. Sie bleibt dabei nahe am
Stuck und nahe an der Musik. Und sie offenbart, was
vordergrundige Deutungen, die sich an Erotik oder Sexualitat
abarbeiten, nicht einholen konnen: Don Giovanni ist bei Mozart
und Lorenzo da Ponte kein bloB viriler Verfuhrer. Er ist die
Verkorperung eines Prinzips, ein Widersacher jeder Humanitat.
Eine Macht, die erst gestoppt wird, als sie die Ubermacht des
Transzendenten herausfordert.

Ohne Moral: Das Ende einer metaphorischen Figur

Lanzino verfallt in der letzten Szene aber nicht auf die
vordergrundige LOsung, die Power der Frauen-Solidaritat von
Anna, Elvira und Zerlina uber die besoffene Mannerhorde siegen
zu lassen, die sich zum finalen Gastmahl versammelt. Die
Stimme des Komturs tont aus einem riesenhaften Medusenhaupt,
dessen Schlangenhaare Don Giovanni umzingeln und verschwinden
lassen. Die Losung braucht die offene Perspektive des Mythos;
in der konkreten Welt finden Leporello und Donna Elvira, zweil
geschundene Opfer Don Giovannis, als Paar zueinander. Auch
Ilaria Lanzino beendet - wie Roland Schwab in seiner
tiefsinnigen Berliner Inszenierung — die Oper wie die
Romantiker des 19. Jahrhunderts ohne das abschliefende
Sextett. Das Ende einer metaphorischen Figur entzieht sich der
Moral.

Ihr Konzept will Lanzino durch eine detailreiche
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Durchzeichnung der Personen verdeutlichen. Frank Philipp
SchloBmanns Buhne eroffnet dafur konkrete Raum-Orte: die
vornehme Wohnung Donna Annas und Don Ottavios, ein
Jugendzimmer mit Herzchen-Luftballons flr Zerlina, in dem als
Bild an der Wand allerdings schon das Gorgonenhaupt des
Finales zu erkennen ist. Und fur Donna Elvira ein Badezimmer,
in dessen Wanne sie sich die Beine rasiert. Don Giovannis
Sphare dagegen ist von einer schwarzen, schrag nach hinten
gekippten Neonrohren-Wand gekennzeichnet — ein
undefinierbarer, mythischer Ort.

Nicht immer gehen die szenischen Chiffren so auf wie diejenige
eines blauen Tuchs, das Donna Anna zunachst fasziniert ihrem
Verfuhrer uUberreicht — Blau als Farbe der Romantik? — und an
dem sie ihn spater wiedererkennen wird. Dass Donna Anna
schwanger ist und spater ein Baby mit sich tragt, fugt der
Figur keine entscheidende Facette hinzu. Auch Donna Elvira ist
als altere, offenbar an ihrer schwindenden auBlerlichen
Attraktivitat leidende Frau mit furiosen Zugen ziemlich
verzeichnet. Dass sie ahnlich wie Leporello eine Liste fuhrt,
signalisiert eine Beziehung zwischen den beiden, die bis zum
Finale verdichtet wird, ohne dass sie zu mehr Klarheit Uuber
die Personen beitradgt. Uberzeugender ist, wie der Mythos
mittels einer Horde von Mannern trivialisiert wird: In der
finalen Szene stimmen sie — ausgelassen das Mahl Don Giovannis
mitfeiernd — ein, als Mozart im Orchester das Zitat aus ,Le
Nozze di Figaro“ erklingen lasst; fassungslos erkennt Zerlina,
dass auch Masetto demonstrativ in der Schar der Mdchtegern-
Don-Juans mitmacht.

Ohne Romantisierung: Musik in striktem Tempo

Musikalisch fuhrt George Petrou am Pult die Dortmunder
Philharmoniker durch einen ,Don Giovanni® ohne Uberraschungen.
Manchmal fehlt es an Trennscharfe und Konzentration. Dusteres
Moll wird nicht romantisiert. Anklange an zu Mozarts Zeit
schon ,alte” Musik, wie sie etwa Donna Elvira begleiten,
wirken angemessen rhetorisch. Die Ensembles machen Freude,



weil sie in den Tempi strikt, aber nicht steif, in der
Gliederung durchsichtig, aber nicht konstruiert klingen.

Bei den Sangern winscht man sich den Feinschliff, mit dem zum
Beispiel die Streicher des Orchesters ihre Tone formen. Denis
Velev fuhlt sich als Don Giovanni am wohlsten, wenn er
mannsbildhaft mit vollem Sound protzen kann; fur die
eleganten, verfuhrerischen Tone des Duetts mit Zerlina (,La ci
darem ..“) und die Canzona ,Deh, vieni alla finestra“ ist sein
Bass nicht geschaffen. Sein unfreiwilliger Kumpan Leporello
wird von Morgan Moody anfangs eher uUppig als schlank, spater
mit angemessen buffonesken Zugen gesungen. Sein Herr hat
deutlich auf ihn abgefarbt - das Rot des Jackettfutters
signalisiert es —, aber im Wettstreit mit der Aura Don
Giovannis kann er als Mensch aus Fleisch und Blut nur den
Kirzeren ziehen. Sungho Kim bleibt trotz seines feinfihlig
gefuhrten Tenors als Buhnenerscheinung noch blasser, als es
die Rolle selbst vorsieht. Imposant, aber ein Riese auf
wackligen Beinen: Artyom Wasnetsov als stimmstarker Komtur.

Anna Sohn kann als Donna Anna ihren zuverlassigen, rund und
klangvoll gebildeten Sopran zeigen, kommt an technische
Grenzen, lauft aber in der Arie ,Non mi dir, bell’idol mio* zu
groBer Form auf. Tanja Christine Kuhn kann als Darstellerin
eindrucklicher Uberzeugen als mit ihrer Uberforderten Stimme,
die immer wieder stumpf und nicht ausreichend in den Raum
projiziert wirkt. Sooyeon Lee spielt als Zerlina den
Soubretten-Liebreiz aus, der mit dem frischen Bariton ihres
Masetto, Daegyun Yeong, bestens harmoniert.

Letzte Vorstellung am 15. Marz. Tickets unter www.theaterdo.de
und telefonisch unter (0231) 50 27 222.
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Humor mit FleifS und Akribie:
Loriot-Werkschau in
Oberhausen

geschrieben von Bernd Berke | 27. Marz 2025
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wenn das keine typische Loriot-Figur ist...
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In der etwas alteren Generation, so ungefahr ab 45 oder 50

Jahren, konnen eigentlich alle Leute aus Sketchen von Loriot

herauf und herunter zitieren. Es reichen schon kleine

Anspielungen auf Jodeldiplom oder Kosakenzipfel, auf die
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hochnotpeinliche Nudel im Gesicht, zwei Herren in derselben
Badewanne (,Die Ente bleibt drauBen!'”) oder ein schief
hangendes Bild als Chaos-Ausloser — und schon ist man
mittendrin im Schwelgen und Schmunzeln. Da konnte man glatt
von einer ,Generation Loriot“ sprechen.

Unter dem 1lakonischen Titel ,Ach was“ (auch so ein
unverganglicher Loriot-Ausspruch) zeigt die Ludwiggalerie
Schloss Oberhausen eine umfassende Werkschau dieses
GroBmeisters des feinsinnig distinguierten Humors, der 1923
als Vicco von Bulow in Brandenburg an der Havel geboren wurde
und 2011 in Ammerland (Starnberger See/Bayern) gestorben ist.
Der Pirol (franzosisch: Loriot) war Ubrigens das Wappentier
der altehrwiurdigen Familie. Womit das auch geklart ware.
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Groteske Liebeserklarung: legendare Nudel-Szene mit
Loriot und Evelyn Hamann. (© Radio Bremen - Do
Leibgirries)

Friihe Bilder im Stile Albrecht Diirers

Ganz anders als bei vielen Kinstlern, die von den Eltern zu
eintraglichen ,Brotberufen” gedrangt wurden, hat Loriots Vater
den anfangs noch zaudernden Sohn vom Kunststudium Uberzeugt.
In Hamburg 1lernte Loriot die Kunst auf geradezu
altmeisterliche Art. Es sind aus jenen Jahren gar Bilder im
Stile eines Albrecht Durer erhalten. Im Spatwerk hat Loriot
wiederum ,GroBBe Deutsche” wie Goethe, Richard Wagner,
Nietzsche oder Thomas Mann durchaus liebevoll mit seinem
mittlerweile 1langst etablierten Markenzeichnen, der
Knollennase, versehen und ansonsten klassisch portratiert. So
ikonisch waren solche Nasen, dass sie bereits Merchandising-
Figurchen inspiriert haben. Loriot hatte eben auch ein Gespur
fur geldwerte Trends.

Aus dem Spatwerk:

Loriots Durer-
Portrat mit
Knollennase (©

Studio Loriot)
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Die Exponate stammen zu wesentlichen Teilen aus einer Schau
des Frankfurter Caricatura Museums, die fur Oberhausen
nochmals erweitert wurde, u. a. um eine interessante
Dokumentation zu Loriots erster Ausstellung in der DDR (anno
1985, just in Brandenburg), auf die SED und Stasi erst im
Nachhinein grollend aufmerksam wurden.

Werbegraphiker und Opern-Liebhaber

Vor allem mit rund 350 Original-Zeichnungen sowie
Szenenbildern aus Film und Fernsehen ergibt sich eine
frappierende Vielfalt, die auch Kennern von Loriots Schaffen
noch etliche Neuigkeiten bieten durfte. Nicht alle wissen
beispielsweise, dass Loriot in seiner Fruhzeit oft als
Werbegraphiker tatig war (z. B. mit pfiffiger Reklame fulr
Fiat-Automobile, Zigaretten oder strapazierfahige
Bodenbelage). Aullerdem hat der 1leidenschaftliche
Musikliebhaber zuweilen Opern inszeniert und dafur auch
Bihnenbilder und Kostume entworfen. Zwei seiner Szenenmodelle
sind in Oberhausen zu bestaunen. Ja, sogar das nahezu
niedliche Originalmodell jenes Atomkraftwerks, das bel
,Familie Hoppenstedt” in einem legendaren Weihnachts-Sketch
unterm Tannenbaum explodierte, ist hier zu sehen.

Doch keine ,Wirtschaftswunder-Mutti*

Bemerkenswert auch die Geschichte zu Loriots langjahriger
Sketchpartnerin Evelyn Hamann. Eigentlich hatte Loriot eine
dralle Wirtschaftswunder-Mutti gesucht, doch dann Uberzeugte
ihn die so ganz anders auftretende Hamann mit ihrer
kongenialen Schauspielkunst. Weiterer Wissenszuwachs: Loriots
beruhmtes altes Sofa (in Oberhausen als halbwegs ahnliches
Exemplar vorhanden) war zunachst knallrot, weil man das
Potenzial des damals gerade eingefuhrten Farb-Fernsehens
ausreizen wollte. Als derlei Effekte nicht mehr so gefragt
waren, nahm man ein vergleichsweise dezentes SitzmoObel in
Gran.



RICHTIG

Loriots Touristen-Verulkung, die beinahe schon auf
Smartphone-Gepflogenheiten vorauszudeuten scheint. (@
Studio Loriot)

Beim Rundgang durch die Ludwiggalerie finden sich viele
herrliche Beispiele fur Loriots Sprachkunst der erzkomisch
misslingenden Kommunikation, die seiner bildnerischen
Hochbegabung kaum nachsteht. Uberhaupt hat Loriot — auf der
Basis ausgefeilter handwerklicher Fahigkeiten — die Arbeit am
Humor mit geradezu ,preullischer” Akribie und unermudlichem
Fleill betrieben. Das Leichte, das bekanntlich schwer zu machen
ist.. Wie es heillt, ruhte Loriot auch an Wochenenden und zu
Ferienzeiten nicht. Zudem soll er an Schlaflosigkeit gelitten
und zahlreiche Nachtstunden mit Texten und Zeichnen zugebracht
haben. Womodglich sind dabei auch so langlebige Serien wie die
uber 17 Jahre im ,Stern” allwdochentlich fortgesetzten
Bildergeschichten uber ,Reinhold das Nashorn“ entstanden.
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Loriot, sozusagen mit
Hunden (Mdpsen) ,im
Handgepack®”. (©
Holger Jacobs)

Mit feinem Florett gefochten

Trefflich lasst sich daruber debattieren, ob Loriots Komik
recht eigentlich ,harmlos” sei. Sie ist tatsachlich niemals
gemein und verletzend, sehr wohl aber hintersinnig und
tiefgriundig zielsicher. Sie zundet nicht sofort und direkt,
dafur aber umso nachdricklicher. Er focht filigran mit dem
Florett, nicht mit dem Degen.

Wahrend Loriots Lebenswerk aus dem Frankfurter Caricatura
Museum nach Oberhausen kommt, gastiert die vorherige
Oberhausener Schau uUber Walter Moers in der Mainmetropole.
Firwahr ein hochkaratiger Austausch. Apropos: Die ,Neue
Frankfurter Schule” des parodistischen Humors (Robert
Gernhardt, F. K. Waechter, F. W. Bernstein usw.) zahlte zu den
Bewunderern Loriots. Dass dies wohl fur eine Mehrheit der
Cartoon-Zunft gilt, belegt eine kleine Abteilung mit Hommage-
Arbeiten jungerer Adepten, sprich: Die ,Generation Loriot” hat
ihre Erben.

Loriot — Kiinstler, Kritiker und Karikaturist. Nech-bis— 18- Mai
2025+
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Neu: verlangert bis 15. Juni! Ludwiggalerie Schloss
Oberhausen, Konrad-Adenauer-Allee 46. Geoffnet Di-So 11-18
Uhr. Eintritt 12 Euro,ermaBigt 6 Euro. Kinder/Jugendliche bis
17 Jahre Eintritt frei. Kein Katalog, aber zwei begleitende
Booklets mit je 16 Seiten zu je 5 Euro. Infos/Buchungen
(Fiihrungen) Tel. 0208 / 41 249 28. www.ludwiggalerie.de

Der Text ist in ahnlicher Form erstmals im Kulturmagazin
Westfalenspiegel (Munster) erschienen: www.westfalenspiegel.de

Die Zahne des Haifischs: Vor
125 Jahren wurde der
Komponist Kurt Weill geboren

geschrieben von Werner Haullner | 27. Marz 2025
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Kurt Weill (li.) und Bert Brecht.
(Foto: Kurt-Weill-Fest Dessau)

Ernste Musik? Unterhaltungsmusik? Dieser Unterscheidung gab es
fiilr Kurt Weill nicht. Fiir ihn gab es nur ,gute und schlechte
Musik”. Verwirklicht hat er dieses Konzept, mit dem er die
Grenzen zwischen ,hoher” und ,popularer” Kunst niederriss,
1928 mit dem Sensationserfolg der ,Dreigroschenoper®”.
Gemeinsam mit Bertolt Brecht schuf der 28-Jahrige dieses
Meisterwerk des musikalischen Theaters, das zu den groéBten
Bihnenerfolgen des 20. Jahrhunderts gehort.

Von Anhalt an den Broadway

Der am 2. Marz 1900 geborene Sohn des Kantors der judischen



Gemeinde in Dessau ging diesen Weg nicht freiwillig. Schon
1933 floh er vor den Nazis nach Paris; zwei Jahre spater
emigrierte er mit seiner Frau Lotte Lenya in die USA. Weill
gelang es, jenseits des grollen Teichs FuB zu fassen. Er
tauchte tief in die amerikanische Kultur ein, wollte ein durch
und durch ,amerikanischer” Komponist werden. Ab 1936 baute er
eine stetige Musical-Karriere auf, die von ,Johnny Johnson“
uber die Erfolgsstucke ,Lady in the Dark”“, , A Touch of Venus“
und ,Street Scene” bis zu seiner ,musikalischen Tragodie“ mit
dem Titel ,Lost in the Stars“ 1949 fihrt. Uber der Arbeit zu
einem Musical nach Mark Twains ,Huckleberry Finn“ erlitt Weill
einen Herzinfarkt, an dessen Folgen er vor rund 75 Jahren, am
3. April 1950 starb.

Pragende Zeit in Liidenscheid und Berlin

Weills musikalische Entwicklung begann fruh: Schon in der
Schulzeit in Dessau schrieb er erste kleine Kompositionen und
betatigte sich als Liedbegleiter. Mit achtzehn Jahren ging er
nach Berlin und studierte u.a. Komposition bei Engelbert
Humperdinck. Seine Suche nach Neuem hatte ihn beinahe zu
Arnold Schonberg nach Wien gefuhrt, aber die prekare Situation
seiner Familie — sein Vater hatte die Stellung als Kantor der
judischen Gemeinde 1in Dessau verloren — zwang den
Neunzehnjahrigen zum Geldverdienen.

Seine erste Stelle fand er am Friedrich-Theater seiner
Heimatstadt Dessau als Korrepetitor unter dem damaligen
musikalischen Leiter Hans Knappertsbusch. Dessen autoritarer
Stil lieB den jungen Weill bei erster Gelegenheit das Weite
suchen. Ende November 1919 trat er ein Engagement als
Kapellmeister am Stadttheater Ludenscheid an. Dort sollte er
viel Uber den Alltagsbetrieb eines Theaters lernen, fand er
doch die ,typischen Verhaltnisse einer ,Schmiere’ vor, wie
Weill-Biograf Jurgen Schebera beschreibt.

Seiner Schwester Ruth berichtet Weill in Briefen vom
anstrengenden Alltag an einem kleinen Dreispartentheater, wo



fast in jeder Woche eine Premiere stattfinden musste: , Du
kannst Dir denken, wie ich zu tun habe. Sonntag nachmittag
,Fledermaus’, abends ,Cavalleria rusticana‘, Montag nachmittag
,Zigeunerbaron’, abends Premiere einer neuen Operette. Wie ich
mit den Proben fertig werden soll, ist mir schleierhaft ..“.
Und ein anderes Mal beklagt er sich: ,Morgen habe ich wieder
Premiere, eine furchtbar dreckige Gesangsposse ,Im 6. Himmel’

“., Dennoch: In Ludenscheid, so erinnert er sich Jahre spater
in den USA, habe er erkannt, ,dass das Theater meine

eigentliche Domane werde wurde“.
Meisterschiiler bei Busoni

Weill blieb nicht lange in Ludenscheid; Ende Mai war die
Spielzeit zu Ende. Sein Vater hatte eine neue Stelle
angetreten; Weill strebte nach Berlin zuruck und hatte Gluck:
Ferruccio Busoni nahm ihn Ende 1920 als einen von funf
Meisterschilern in seine neue Kompositionsklasse auf. Die Zeit
in der brodelnden Kulturmetropole sollte fur Weill pragend
werden. Als Student schrieb er bereits sein Streichquartett h-
moll, eine Suite fur Orchester und 1921 eine einsatzige
Symphonie No. 1. Andere seiner fruhen Werke sind verloren.

Weill hielt daran fest, dass seine grofle Begabung die Arbeit
fir die Buhne sei. Mit 22 Jahren schrieb er die Musik zu einer
Ballettpantomime ,Zaubernacht”. Darin geht es um einen
Kindertraum: Sobald Jungen und Madchen eingeschlafen sind,
kommt die Zauberin und lasst Spielsachen und Marchenfiguren
lebendig werden. Partitur und Stimmen waren verschollen und
wurden zufallig in der Yale Universitat wiederentdeckt. Erst
2010 wurde das Stuck beim Musikfest Stuttgart wieder
aufgefihrt. Eine Kritik wlrdigte die Musik: ,Weill verwendet
genial alle Moglichkeiten seiner Zeit, arbeitet mit atonalen
Passagen, lasst die Streicher in schonster Walzerseligkeit
schluchzen, imitiert den Neoklassizismus, aber auch die
harmonischen Errungenschaften der Zweiten Wiener Schule.”

Ein ,Ruhrepos” mit Bertolt Brecht



Nach der erfolgreichen Auffuhrung seiner ersten Oper ,Der
Protagonist” lernte Weill im April 1927 Bertolt Brecht kennen.
Ihr erstes groRes gemeinsames Projekt hatte eine monumentale
»Ruhroper” werden sollen, deren Konzept bereits im Juni 1927
weit gediehen war. ,Das Ruhrepos soll sein ein kinstlerisches
Dokument des rheinisch-westfadlischen Industrielandes, seiner
eminenten Entwicklung 1im Zeitalter der Technik, seiner
riesenhaften Konzentration werktatiger Menschen und der
eigenartigen Bildung moderner Kommunen. Da nun aber der ganze
Aufbau des Ruhrgebiets fur unsere Zeit charakteristisch ist,
soll das Ruhrepos gleichzeitig ein Dokument menschlicher
Leistung unserer Epoche uberhaupt sein®, umreifSt Brecht die
kinstlerische Absicht des Projekts.

Kurt Weill hatte fur die Musik sehr konkrete Vorstellungen:
Sie schlieBe ,alle Ausdrucksmittel der absoluten und der
dramatischen Musik zu einer neuen Einheit zusammen®, schreibt
er kuhn. Geplant seien Kkeine ,Stimmungsbilder” oder
snhaturalistische Gerauschuntermalung“. Sondern die Musik
prazisiere Spannungen der Dichtung und der Szene in Ausdruck,
Dynamik und Tempo. Abgeschlossene Orchesterstucke sollten als
symphonische Vor- und Zwischenspiele dienen. Arien, Duette,
Ensemblesatze, kleinere Instrumentengruppen oder Uber den Raum
verteilte Chore mit ihren Instrumenten, aber auch Songs mit
Jazz-Rhythmus oder ,kammermusikalische Stlucke komischer Art“
waren vorgesehen. Mit Filmen und Lichtbildern des
Filmregisseurs Carl Koch sollte das Werk ein ,neues
Ineinanderarbeiten von Wort, Bild und Musik® begrunden.

Das Projekt scheiterte an der antisemitischen Hetze nicht
zuletzt in der Presse und an provinziellen Ressentiments gegen
die Berliner Kultur, wahrend das Mahagonny-Songspiel Weills
und Brechts im Juli 1927 in Baden-Baden einen Skandal-Erfolg
erlebte. Drei Jahre spater hatte die aus dem Songspiel
entwickelte Oper ,Aufstieg und Fall der Stadt Mahagonny“ in
Leipzig 1ihre sensationelle, aber bereits von den
Nationalsozialisten massiv gestorte Urauffuhrung. Ein Jahr



nach diesem wohl groBten Theaterskandal der Weimarer Republik
endete Weills Zusammenarbeit mit Brecht: Weill wollte sich mit
der fur ihn allzu restriktiven Rolle der Musik in Brechts
politischem Theater nicht abfinden.

Gegen das Illusions- und Gefiihlstheater

Fiur Brecht und Weill war es erklartes Ziel, Formen des
birgerlichen Theater- und Opernbetriebs aufzubrechen und nach
neuen Wegen zu suchen. In ,Mahagonny“ sah Kurt Weill den
Versuch, ,das Wesen unserer Zeit von innen her zu beleuchten”.
Er traf sich mit Brechts Intention, der damals verkindete:
,wenn man sieht, dass unsere heutige Welt nicht mehr in das
Drama passt, dann passt das Drama eben nicht mehr in die
Welt.” Weill stand der herkdommlichen Form der Oper, dem
ITlusions- und Gefuhlstheater, ebenso kritisch gegenuber:
~Wenn also der Rahmen der Oper eine derartige Annaherung an
das Zeittheater nicht vertragt, muss eben dieser Rahmen
gesprengt werden.”“

Vor diesem Skandal lag jedoch noch der Riesenerfolg der
.,Dreigroschenoper”“: Die Story aus dem Gauner- und
Proletenmilieu bedeutete fur Weill nicht nur den endgultigen
Schritt in eine neue Art von Musiktheater, sondern — ganz
prosaisch — das Ende aller finanziellen Sorgen. Bis heute sind
die Songs weltberuhmt, allen voran die Moritat von Mackie
Messer: ,Und der Haifisch, der hat Zahne .."”.

Passend zum Weill-Jubilaumsjahr 2025 bringt die Oper Bonn ab
6. April Brecht und Weills , Die Dreigroschenoper” in einer
Neuinszenierung von Simon Solberg. Daniel Johannes Mayr
dirigiert. Termine: 6., 8., 20. April; 10., 29. Mai; 1., 8.,
17., 19. Juni; 3., 9. Juli. Tickets im Internet unter
www.theater-bonn.de oder telefonisch unter (0228) 77 8008.

Noch bis 16. Mérz findet in Weills Heimatstadt Dessau das Kurt
Weill Fest unter dem Motto , Farben des Lebens” mit 72
Veranstaltungen statt. Info: www.kurt-weill-fest.de



http://www.theater-bonn.de
http://www.kurt-weill-fest.de

