
Operetten-Passagen  (7):  Bei
Paul Abrahams „Ball im Savoy“
in Koblenz tanzt der braune
Schatten mit
geschrieben von Werner Häußner | 3. Dezember 2017

Szene  aus  „Ball  im  Savoy“
von Paul Abraham am Theater
Koblenz. Foto: Matthias Baus

Berlin,  Februar  1933:  Drinnen  im  Großen  Schauspielhaus
bejubelt die Menge der Zuschauer die neueste Operette „Ball im
Savoy“.  Draußen  am  Bühneneingang  steht  ihr  Autor,  Paul
Abraham. Nazi-Schläger bedrohen den jüdischen Komponisten und
hindern ihn mit Gewalt, das Theater zu betreten. Ein paar Tage
später lässt Abraham den Ort seiner Triumphe hinter sich,
flieht aus Berlin. „Die werden doch keinen Krieg gegen die
Operette führen?“, soll er noch kurz zuvor ungläubig gefragt
haben. Oh doch, haben sie geführt, und zwar mit unheimlicher
Konsequenz.

Koblenz, November 2017: In der Villa des Marquis Aristide de
Faublas tanzen eine Menge Gäste in den Morgen, an dem das
junge Paar soeben ein pikantes amouröses Problem gelöst hat.
Zunächst kaum bemerkt mischen sich zwei Männer im Schwarz der
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SS unter die Nachtschwärmer, zwei weitere schieben sich nach
vorne.

Die Uniformierten beginnen im Takt der Musik zu marschieren.
Hinter ihnen formieren sich die Feiernden zur Front. Das Licht
wird fahl, Abrahams schmissige Klänge mutieren, ohne sich zu
verändern,  zum  bedrohlichen  Kampflied.  Der  Gleichschritt
vertreibt das Paar: Mit seinen von den Flitterwochen noch
nicht ausgepackten Koffern eilt es hinaus.

Inszenierung zeigt Brisanz der Zeit

Mit dieser Szene hat Regisseur Ansgar Weigner in Paul Abrahams
„Ball im Savoy“ am Theater Koblenz die ganze Brisanz der Zeit
des „tragischen Königs der Operette“ – wie ihn sein Biograf
Klaus Waller nannte – eingefangen. Abraham versucht 1933 in
Wien und Budapest, weiterzumachen, als habe sich in Europa
nichts verändert, rettet sich 1939 in die USA, verkraftet den
tiefen Fall und die Erfolglosigkeit nicht und kehrt psychisch
zerrüttet erst 1956 nach Deutschland zurück.

Seine Musik wird nach den Krieg verharmlost und ironiefrei für
den  Heile-Welt-Kitsch  verwendet,  mit  dem  die  „gesunde“
Operette  gemäß  der  Kulturideologie  der  Nazis  das  Volk
unterhalten sollte. Weigner macht deutlich, wie schnell der
Vulkan ausgebrochen ist, auf dem man frivol und scheinbar
unberührt von Politik getanzt hat.

Schon vor dem Finale des Operettenabends deutet sich an, dass
der  nächtliche  Tanz  im  noblen  Hotel  nicht  so  harmlos
unbeschwert ist, wie der temporeiche Schwank um die Ehe des
Ex-Lebemanns und seiner zunächst arglosen Frau vermuten ließe.
Da schleichen Gestalten durch das pragmatisch aus ein paar
Hängern  gebaute  Bühnenbild  von  Kristopher  Kempf  und  haben
Augen und Ohren weit offen. Da wird am Rande ein Transvestit
verhaftet und ein Kellner zusammengeschlagen.

Schon zu Beginn mischt sich ein Brauner unter die Gäste, die
das Paar bei seiner Rückkehr aus dem Hochzeitsurlaub begrüßen.
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Aber Weigner lässt die Gelegenheit ungenutzt, an dieser Stelle
dem  bewusst  zuckersüßen  Postkarten-Kitsch  der  Introduktion
schon den Schatten der untergründigen Gefahr an die Seite zu
stellen. Das holde Venezia, das Abraham mit allen bewusst
eingesetzten Klischees ausstaffiert und auf das Kempf eine
herzförmige  Reiseroute  projiziert,  bleibt  zunächst
unbehelligt.

Der  junge  Paul
Abraham  auf  einer
historischen
Fotografie.

Dann widmet sich Weigner dem ganzen kosmopolitischen Personal
von Abrahams Operettenwelt: Dem französischen Roué Aristide,
dem Michael Siemon seine angenehm entspannte und klangvolle
Stimme leiht und der nur zu dankbar für jede Ausrede ist, um
sein altes Leben wenigstens für eine Nacht weiterzuführen. Dem
beflissenen Kammerdiener Archibald, den Sebastian Haake nicht
an die ausgeleierten Klischees des alten Komödianten verrät.
Der Madeleine von Désirée Brodka, die sich bei ihrem sensibel
vorgetragenen  Song  „Was  hat  eine  Frau  von  der  Treue“  wie
geistesabwesend  ein  Männer-Sakko  überzieht,  die  aber  im
dritten Akt ihre Enttäuschung über den Treuebruch ihres Mannes
etwa zu melodramatisch zelebriert.



Ihren großen Auftritt hat die Ursache aller Verwicklungen, die
spanische Schautänzerin Tangolita, die einen Scheck auf ein
nächtliches Mahl zu zweit einlösen will. Die dramaturgisch im
Original  Abrahams  seltsam  isolierte  Szene  ist  mit  ihren
metrosexuellen  Boys  dem  Vorbild  der  Inszenierung  an  der
Komischen  Oper  nachempfunden.  Anne  Catherine  Wagner  spielt
jedoch nicht so selbstironisch wie Agnes Zwierko in Berlin mit
ihrer Körperlichkeit; ihr Dialog wirkt wie vorgelesen, und
erst im Lauf des Abends gewinnt die Rolle Konturen, die aber
von der Regie nicht deutlicher nachgezeichnet werden.

Temperament und darstellerisches Format

Wie Weigner überhaupt seine Figuren im Stich lässt, wenn es
auf pointierten szenischen Witz oder auf genaues Interagieren
ankommt. Verschenkt ist etwa die Szene des Mustapha Bey mit
seinen  geschiedenen  Frauen,  bei  der  es  auf  Timing  und
Schlagfertigkeit ankäme. Für diese schillernde Figur aus dem
imaginierten Morgenlande bräuchte es einen versierten Komiker,
der Christof Maria Kaiser (aus dem Schauspielensemble) nicht
ist. Da er keine Singstimme hat und die Töne durch die Zähne
presst,  bleibt  er  den  attraktiven  Songs  des  türkischen
Attachés den musikalischen Humor schuldig.

Anders die Amerikanerin Daisy Darlington, die am Ende ihrem
schwerreichen Vater zum Trotz den elegant-durchtriebenen Galan
heiratet: Haruna Yamazaki ist zwar nicht „dirty“ im Timbre,
hat  aber  das  Temperament  für  den  „Känguru“-Tanz  und
darstellerisches  Format  für  ihren  Auftritt  als  Komponist
„Pasodoble“. Auch Christopher Menk als unglücklicher Célestin
macht gute Figur.

Dass  in  den  Schlagern  die  Stimmen  verstärkt  werden,  ist
ambivalent  und  zeigt,  dass  das  Aussterben  der  Operetten-
Ensembles an den Theatern künstlerisch nicht folgenlos ist.
Die durchsetzungsfähige, leichte Nonchalance einer Diva, eines
Buffo-Paares,  eines  Sing-Schauspielers  ist  von  einer
Opernstimme  eben  nicht  ohne  weiteres  zu  erwarten.



Daniel Spogis am Pult der Rheinischen Philharmonie lässt sich
mit den Musikern auf den Schwung der Schlager ein. Auch wenn
der eine oder andere Bläser seinen Einsatz verwackelt oder den
Ton zerdrückt, auch wenn manchen Momenten das Brio und eine
Spur  frecher  Unbekümmertheit  fehlt  –  der  Biss  und  das
Sentiment der musikalischen Ideen Abrahams sind getroffen. Der
Chor,  einstudiert  von  Ulrich  Zippelius,  bemüht  sich
erfolgreich, der tranig-zähen Statik „lebendiger Bilder“ zu
entgehen  und  wird  dabei  von  Ballett  und  Statisterie  in
Choreografien von Luches Huddleston jr. unterstützt.

Ein  unterhaltsamer  Beitrag  zum  Genre  der  Operette,  genau
richtig platziert zum 125. Geburtstag von Paul Abraham.

Vorstellungen am 12., 23., 31. Dezember, 11., 12., 14. Januar,
11.,  12.,  19.  Februar,  12.,  18.  März  2018.  Info:
www.theater-koblenz.de

Satire  ohne  Biss:  Paul
Linckes  Milljöh-Operette
„Frau  Luna“  in
Mönchengladbach
geschrieben von Werner Häußner | 3. Dezember 2017
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Das  Mondvolk  wundert  sich
über  die  Berliner
Erdenbürger.  Szene  aus  der
Neuinszenierung  von  Paul
Linckes  „Frau  Luna“  am
Theater  Krefeld-
Mönchengladbach.  Foto:
Matthias  Stutte

Kein  Zweifel:  Die  Panneckes  und  Pusebachs  sind  in  der
Jetztzeit angekommen. Die wilhelminische Nostalgie des alten
„Spree-Athen“ von Paul Linckes unsterblichem Operettenschlager
„Frau Luna“ schrumpft in der neuen Inszenierung am Theater
Krefeld-Mönchengladbach  auf  eine  hübsch  auf  alt  getrimmte
Kneipe.  Im  Hintergrund  aber  recken  sich  die  endlosen
Fensterreihen  und  Satellitenschüsseln  Berliner
Hochhaussiedlungen. Das „Milljöh“ von damals, das sind heute
die  Hartzer,  Kleinrentner  und  zwischen  fehlendem
Schulabschluss  und  aussichtloser  Stellensuche  gestrandeten
Jugendlichen.

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



gesellschaftliche Teilhabe für diese Operetten-Unterschicht?

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

Ein  bisschen  Alt-
Berliner  Idylle
gehört  dazu:
Steppke  (Markus
Heinrich)  doziert
politische  Ideen;
Frau  Pusebach
(Kerstin  Brix)
trauert  dagegen
ihrem  verflossenen
„Theophil“  nach.
Foto:  Matthias
Stutte

Das ist die gründerzeitliche Stillhalte-Botschaft, die Linckes
Operette wohl schon 1899 – und nicht erst in der opulenten
Revue-Fassung von 1922 – verbreitet hat. Für den Kleinbürger
der Zeit vor und nach dem Ersten Weltkrieg gehörte es sich



einfach nicht, nach glamourösen Sphären zu streben. Er sollte
brav und bescheiden in Laube, Werkstatt und möbliertem Zimmer
hausen. Dort ist es am schönsten, so redet Madame Operette dem
einfachen Manne ein, der sich an ihrem musikalischen Busen,
damals  im  Apollo-Garten,  für  zwei  Stündchen  burlesk  und
phantastisch  der  harten  Realität  der  expandierenden
Reichshauptstadt  Berlin  entheben  ließ.

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

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

Aufbruch  für  Jerechtigkeit
und  Liebe:  Steppke  (Mitte:
Markus Heinrich) mit seinen



Kumpanen Lämmermeier (links:
Rafael  Bruck)  und  Pannecke
(rechts:  Hayk  Dèinyan).
Foto:  Matthias  Stutte

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

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

Im wahrsten Sinn des Wortes
übergriffig:  Matthias
Wippich  alias  Theophil
versucht  der  fixen  Stella



(Gabriela  Kuhn)  habhaft  zu
werden.  Foto:  Matthias
Stutte

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

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

Im Quintett der mondfahrenden Erdlinge schießt Kerstin Brix
den Vogel ab: Frau Pusebach ist in ihrem Fall eine schnoddrige
Schnauze, die ohne Sentimentalität ihren verflossenen Theophil
wiedererkennt, dessen Verlust sie mit Kittelschürze und dem
herrlich verqueren Quäken einer erfahrenen Diseuse bereits auf
Erden  beklagt  hat.  Rafael  Bruck  gewinnt  der  Figur  des
Lämmermeier – in diesem Fall ein „freigestellter Deutschlehrer
in ewigem Krankenstand“ – kaum Konturen ab; auch Haik Dèinyan
hat  wenig  Chancen,  aus  seinem  Pannecke  mehr  als  einen
angestaubt  freundlichen  älteren  Herrn  zu  machen.  Susanne
Seefing mit Camouflagehose und Spaghettihaaren macht es ihrem
Fritz leicht, den politischen Traum für das Nest unter nackter
Glühbirne  draufzugeben:  Sie  ist  eine  sanfte,  anschmiegsame
Mieze.



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

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

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

Nächste  Vorstellungen:  22./24.  April,  17./21.  Mai.  Karten:



Tel. (02166) 61 51 100 oder www.theater-kr-mg.de


