
Him  und  Brom,  Glimpf  und
Toffel
geschrieben von Bernd Berke | 5. Juli 2017
Doch, doch, ich erinnere mich an Momente oder gar Phasen im
Studium, die wirkliche Aha-Erlebnisse beschert haben. Freilich
geschah dies eher abseits vom Hauptweg.

Him  und  Brom,  hübsch
ordentlich sortiert. Und wer
knipst  nun  den  Glimpf?
(Foto:  Bernd  Berke)

Zuerst aber kurz zum Zeitgeist, der damals in der Germanistik
herrschte: Es war Brauch, zunächst einmal alles als bloßen und
blanken  Text  (im  Sinne  eines  sprachlichen  Gewebes,  einer
Textur) zu verstehen – von der Boulevard-Schlagzeile bis zum
Rilke-Gedicht, vom Flugblatt bis zum Toilettenspruch und zum
Werbeslogan.

Die Parole hieß: Bloß keine grundlegenden Unterschiede, keine
Hierarchien! Selbst der beste Roman wäre demnach auch nur ein
textueller  Sonderfall.  Alles  sollte  herunter  von  den
imaginären  Denkmalssockeln.

Das Wort „Dichtung“ war verpönt
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Man ließ es sich angelegen sein, „Texte“ noch und noch zu
zergliedern, bis nur noch ein Skelett übrig blieb. Liebe zur
Dichtung wurde auf diese Weise nicht unmittelbar befördert.
Auch  nicht  mittelbar.  „Liebe“  und  „Dichtung“  durfte  man
eigentlich überhaupt nicht sagen oder denken. Das galt als
hoffnungslos  romantisch,  bürgerlich  und  veraltet.  Das  war
soooo  Benno  von  Wiese…  Bertolt  Brechts  „Glotzt  nicht  so
romantisch!“ wurde derweil zu Tode zitiert. Es war die Zeit,
als bei den Historikern kaum eine Seminararbeit denkbar war,
in der nicht ausgiebig aus MEW (Marx-Engels-Werke) zitiert
wurde. Die Herren hatten ja den Weltenlauf schon vorhergesagt…

Kafka hielt es nicht mit den Proletariern

So kamen manche, schwerstens und gröbstens linke Kommilitonen
zu irrwitzigen Urteilen wie dem, dass etwa Franz Kafka es
nicht ausdrücklich mit den Proletariern seiner Zeit gehalten
habe und somit für den Fortgang der Historie nur von minderer
Bedeutung sei. Wie denn überhaupt alle Interpretation verpönt
war, die der Literatur immanent blieb und nichts sofort aufs
Gesellschaftliche,  am  besten  gleich  auf  den  Klassenkampf
abhob.  Unter  solchen  Auspizien  blieben  nicht  viele
Schriftsteller übrig, die man gelten lassen durfte. Wie gut,
dass man durch mancherlei Lektüre gegen solchen Schwachsinn
„geimpft“ war – allem Zeitgeist zum Trotz.

Herz-  und  lieblos  zergliedert  wurden  nicht  nur  kunstvolle
Werke, sondern das Gerüst der Sprache selbst. Linguistik in
Form der Generativen Transformationsgrammatik gehorchte eher
dem  mathematischen  Denken  und  war  für  jeden  Wortfex  eine
Quälerei, die just auch mit Liebe zur Sprache nichts mehr
gemein  hatte.  Solche  nichtsnutzigen  Gefühle  sollten  einem
offenbar gründlich ausgetrieben werden.

Als der Prof über Ich-Schwäche redete

Und schon komme ich zur anfangs angedeuteten Sache. Natürlich
gab es in allen Fächern auch Professoren und Dozenten, die
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derlei  engstirnige  geistige  Begrenzungen  bei  weitem
überstiegen haben. Sie haben einem unverhofft unvergessliche
Momente beschert. So etwa ein Dozent, der sich phantasiereich
über Zeit- und Raumkonstruktionen in Romanen ausgelassen hat.
Oder ein anderer, höchlich renommierter Geschichts-Professor,
von dem bei mir am meisten seine Suada haften geblieben ist,
unsere Generation (also die der Studenten) sei ausgesprochen
ich-schwach. Darüber hätte man diskutieren sollen.

Überhaupt ist es seltsam, was man über all die Jahre hinweg so
bei sich behalten hat: Das unscheinbare Beispiel mit den Him-
und  Brombeeren  wird  mir  nicht  mehr  aus  dem  Kopf  gehen.
Isoliert man die Bestandteile Him und Brom, so hat man Silben,
die im Deutschen mutmaßlich einmalig sind (wenn man mal vom
chemischen Element Brom absieht).

Im Randbereich des Absurden

Wie ich gerade jetzt darauf komme? Nun, in den letzten Tagen
sind mir zwei vergleichbare sprachliche Sinn- und Unsinns-
Einheiten wie von selbst beigekommen. Zum einen der/die/das
„Toffel“, wie es in Kartoffel und Pantoffel vorkommt – und
sonst  wohl  nirgends,  außer  bei  Zusammensetzungen  wie
Kartoffelsalat  oder  Pantoffeltierchen.  Zum  anderen  wäre  da
der/die/das  „Glimpf“,  wie  wir  es  in  glimpflich  oder
verunglimpfen  finden  –  und  sonst  an  keiner  Stelle.

Mit der Frage, was denn wohl „Glimpf“ und „Toffel“ besagen,
gerät man in die Randbereiche des Absurden. „Glimpf“ scheint
etwas  glückhaft  Harmloses  zu  bedeuten,  „Toffel“  ist  noch
kryptischer. Wäre am Ende der Pan-Toffel ein allumfassender
Toffel und die Kar-Toffel ein Trauer- oder Schmerzens-Toffel?
Nee, hier wird nicht gegoogelt. Vor manchen erhabenen Rätseln
sollte man demütig schweigen.

Fast möchte man wetten, dass begnadete Satiriker, Komiker und
Parodisten wie Heinz Erhardt, Loriot oder Robert Gernhardt
sich zuweilen mit solcherlei Fragen befasst haben. Auch der



unvergessene  SPD-Poltergeist  Herbert  Wehner  hätte  wohl  am
„Toffel“  Gefallen  gefunden,  hat  er  sich  doch  mit  dem
artverwandt  klingenden  (und  übrigens  auf  Helmut  Kohl
gemünzten)  „Düffeldoffel“  im  Bundestag  sprachlich  verewigt.
Aber das, liebe Kinder, ist eine ganz andere Geschichte.

Von bedrückender Aktualität –
Brechts „Furcht und Elend des
Dritten Reiches“ in Dortmund
geschrieben von Rolf Pfeiffer | 5. Juli 2017

Eine  einsame  Frau
(Friederike  Tiefenbacher)
packt  die  Koffer  für
Amsterdam.  Im  Hintergrund,
heftig  verliebt  und
sportlich:  SS-Mann  Theo
(Frank  Genser)  und  seine
Anna  (Bettina  Lieder).
(Foto:  Birgit
Hupfeld/Theater  Dortmund)

Gerade ist jemand abgeholt worden, und das Ehepaar in der
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Nachbarwohnung hat es mitgekriegt. Das Treppengeländer hätten
sie nicht kaputtmachen sollen, befinden sie, der Mann war ja
schon bewußtlos. Und seine Jacke hätten sie nicht zerreißen
sollen, „so dicke hat’s unsereiner nämlich auch nicht“.

Die gruselige Szene aus Bertolt Brechts „Furcht und Elend des
Dritten Reiches“, ist jetzt im Dortmunder Theater zu sehen, in
der Ausweichspielstätte „Megastore“, wo Sascha Hawemann die
Alltagsbilder  aus  Nazi-Deutschland  in  lockerer  Reihung
inszeniert hat. Die 24 Szenen, von denen 11 in Dortmund zur
Aufführung gelangen, schrieb Brecht zwischen 1935 und 1938, im
selben Jahr wurden sie in Paris uraufgeführt.

Episches Theater

Seinen Brecht hat der Regisseur, Jahrgang 1967 und in der DDR
aufgewachsen, fleißig studiert, weiß um episches Theater und
V-Effekt: Verfremdung schafft Verständnis, und ein besonderer
Kunstgriff von Sascha Hawemann besteht darin, Bert Brecht als
den Inszenierer seiner Szenen auf der Bühne selbst auftreten
zu lassen.

Uwe  Schmieder,  ein  zierlicher  Mensch  mit  Hornbrille  und
staubgrauer  Jacke,  gibt  dem  klarsichtigen  Dichter  Gestalt,
doch wenn er manche Szenen wiederholen läßt, wenn er sein
Schauspielpersonal zu höchster Perfektion antreibt und erst
nach dem dritten, wütenden Durchgang halbwegs zufrieden ist,
dann ähnelt er mehr als Brecht fast Woody Allen, einem ganz
anderen und doch erstaunlich ähnlichen großen Dramatiker.
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Man  übt  sich  im  Schlange
stehen.  Von  links:  Carlos
Lobo, Frank Genser, Bettina
Lieder,  Uwe  Schmieder  und
Alexander Xell Dafov (Foto:
Birgit  Hupfeld/Theater
Dortmund)

Moralverlust

Ein an Aktualität kaum zu überbietender Stoff: Was für die
einen  Furcht  und  Elend  bedeutet,  ist  für  die  anderen
nationalistische  Verheißung,  Genugtuung  nach  historischer
Schmach, allfälliges Herrenmenschentum.

SS-Mann Theo mit seinen blitzblank polierten Stiefeln ist so
ein Verblendeter, ihm ähnlich seine Verlobte Anna, hörig aus
Liebe und blind für alles andere. Vielleicht kann man jungen
Menschen  wie  ihnen  noch  ihre  intellektuelle  Unbedarftheit
zugutehalten.  Bei  anderen,  Älteren  jedoch  erodieren  Werte,
Recht, Haltungen ins Bodenlose, sie sind es schon längst.

Auf gespenstische Weise gemahnt dieser kollektive Moralverlust
an heutige Zeiten mit erfolgreichen „Populisten“, mit Pegida,
Doppelpaßverbot und „Das wird man ja wohl noch sagen dürfen“.

Uwe  Schmieder,  Bert  Brecht
(Foto:  Birgit
Hupfeld/Theater  Dortmund)
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Wortloser Abschied

Mutige Helden gibt es bei Brecht nicht, eher durchschnittliche
Menschen,  die  glauben,  mit  etwas  Wegducken  und  Weggucken
durchzukommen. Die Jüdin Judith Gold, die die Flucht nach
Amsterdam  vorbereitet  und  sich  telefonisch  von  einigen
Freunden verabschiedet, ahnt, daß sie keinem dieser „arischen“
Deutschen fehlen wird. Ist sie auch ihrem Mann nur Last? Ihrer
beider Abschied jedoch, wortlos, schmerzlich, wissend, gehört
zu den stärksten Momenten dieses Theaterabends. Andreas Beck
und  Friederike  Tiefenbacher  geben  das  bürgerliche  Ehepaar,
dessen letzte 60 Trennungssekunden von „Brecht“ Uwe Schmieder
qualvoll langsam abgezählt werden.

Szene  im  Amtsgericht  mit
Merle  Wasmuth  und  Andreas
Beck  (Foto:  Birgit
Hupfeld/Theater  Dortmund)

Hilfloser Richter

Beck brilliert auch in der Rolle des Amtsrichters, der über
drei Nazis urteilen soll, die ein jüdisches Schmuckgeschäft
verwüstet haben. Skrupel oder gar Handlungsethik sind diesem
mißratenen  Nachfahren  des  Richters  Adam  fremd,  fachlich
angezeigtes  Ermitteln  und  Bewerten  sowieso.  Und  trotzdem
reitet er sich in die Grütze, weil er seinen Opportunismus
nicht zu kanalisieren weiß.

Hat der Jude die Nazis vielleicht provoziert, oder ist es
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besser für dessen „arischen“ Kompagnon, wenn es anders war?
Welche Rolle spielt der mächtige Hausbesitzer, und wie soll
man  das  Abhandenkommen  von  Schmuck  erklären?  Wenn  er  was
falsch macht, wird er nach Hinterpommern strafversetzt, aber
nichts  falsch  zu  machen  scheint  unmöglich,  trotz  aller
charakterlichen Geschmeidigkeit. Uwe Schmieder macht sich als
Zuträger  von  verstörenden  Gerüchten  aller  Art  wiederum
verdient,  eine  herrliche  Posse,  bestens  gegeben  –  und
erschütternd  wegen  ihres  vermutlich  nicht  geringen
Wahrheitsgehalts.

Angst vor den eigenen Kindern

Carlos Lobo und Merle Wasmuth sind – unter anderem – das
ängstliche  Elternpaar  eines  in  der  Hitlerjugend
radikalisierten Sohnes (Raafat Daboul), dem sie zutrauen, daß
er  sie  wegen  unvorsichtiger  Äußerungen  denunziert.  Es  sei
„nicht  ganz  sauber  im  braunen  Haus“  hat  der  Vater
unvorsichtigerweise gesagt, so oder ähnlich, und nun wissen
sie nicht, wohin sich der Sohn im Regen wortlos verabschiedet
hat. Schließlich Erleichterung, er hat nur etwas eingekauft.

„Brecht“  (Uwe  Schmieder)
legt Judith Gold Friederike
Tiefenbacher)  einen  Mantel
um.  Im  Hintergrund  Bettina
Lieder  und  Frank  Genser
(Foto:  Birgit
Hupfeld/Theater  Dortmund)
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Frank Genser und Bettina Lieder schließlich, der SS-Mann Theo
und  das  Dienstmädchen  Anna,  heiraten  gegen  Ende  des
Theaterabends. Was dann kommt, ist nicht mehr von Brecht: Ein
Bericht über Massenermordungen von Juden in der Schlucht von
Babyn Jar in der Ukraine im Jahr 1941. 33.000 Menschen wurden
hier erschossen. Theo und Anna erinnern sich (angeregt durch
eine  Schmalfilmvorführung  am  Tag  der  Hochzeit?)  im  heiter
palavernden Dialog, und was sie da ohne jegliches Bewußtsein
für  die  Ungeheuerlichkeit  des  Geschehens  erzählen,  ist
schrecklich und bedrückend.

Heitere
Erinnerungen an den
Massenmord:  Szene
mit  Bettina  Lieder
und  Frank  Genser
(Foto:  Birgit
Hupfeld/Theater
Dortmund)

Kroetz folgt Brecht

Ob dieser Theaterabend indes die Abrundung mit Geschehnissen
jenseits der Brechtschen Vorlage braucht – auch die Andeutung
eines nahöstlichen Luftangriffs gelangt audiovisuell noch zur
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Vorführung, bevor das Stück zu Ende ist – sei dahingestellt.

Als  Nächstes  folgt  in  einer  Woche  im  Megastore
sinnfälligerweise „Furcht und Hoffnung der BRD“ von Franz-
Xaver  Kroetz,  das  1984  seine  Uraufführung  im  Bochumer
Schauspielhaus  erlebte  und  die  Methode  der  Szenencollage
aufgreift. Fast muß man befürchten, daß Bert Brechts düster-
klarsichtige Vorahnungen der 30er Jahre aktueller sein könnten
als Kroetz’ bundesrepublikanische Bestandsaufnahme.

Termine: 16.21.12.2016, 14., 19.1., 5., 19., 24.2., 4.,
15.3., 2.4.2017
Karten Tel. 0231 50 27 222
www.theaterdo.de

Zwei  gefährliche
Geradeausdenker:  Brechts
„Flüchtlingsgespräche“  in
Dortmund
geschrieben von Rolf Pfeiffer | 5. Juli 2017
Was tut einer den lieben langen Tag, wenn er vor den Nazis in
ein fremdes Land flüchten mußte? Nun, er langweilt sich. Er
wünscht sich interessante Gesprächspartner, und weil er sie
nicht findet, führt er Selbstgespräche. So oder so ähnlich mag
es wohl gewesen sein, als Bert Brecht in den späten 30er
Jahren  seine  „Flüchtlingsgespräche“  in  Svendborg  (Dänemark)
notierte. Was er damals, in dramatischer Form, seinen Figuren
Kalle  und  Ziffel  in  die  Dialoge  schrieb,  war  jetzt  im
Dortmunder  Schauspiel  zu  sehen:  Eine  für  dieses  Haus
mittlerweile  ungewöhnliche,  keineswegs  jedoch  reizlose
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Veranstaltung.

Jürgen  Mikol  (links)  als
Kalle  und  Andreas  Weißert
als  Ziffel  in  Brechts
„Flüchtlingsgesprächen“-
(Foto:  Theater
Dortmund/Djamak  Homayoun)

Viel Biographisches erfahren wir nicht über die beiden Männer,
die  sich  zufällig  zunächst  an  einem  Tisch  im
Bahnhofsrestaurant  von  Helsinki  treffen.  Kalle  ist  ein
rechtschaffener Proletarier, Metallarbeiter, Ziffel Physiker.
Man  redet  über  naheliegende  Migrantenthemen  zunächst,  über
Pässe, über Unterkünfte, doch bald ist man natürlich schon bei
Deutschland, bei deutscher Ordnung und deutscher Kraft und bei
den Verhältnissen, die in der alten Heimat unter den Nazis
monströse Veränderungen erfahren.

Ziffels kauziges Raisonnieren über „erste Kraft“ und „letzte
Kraft“, sein Einlassung, daß es doch viel einfacher wäre, sein
Ziel mit – eben – erster statt mit letzter Kraft zu erreichen,
ist immer noch ein hübsches Brechtsches Kleinkunstjuwel, und
es bleibt in diesem Stück nicht das einzige. Beide nämlich –
Kalle, der meistens nur bekräftigend zuhören muß, und Ziffel
mit  seinem  Hang  zum  Monologisieren  –  sind  gefährliche
Geradeausdenker,  deren  scheinbar  zwangsläufige  Erkenntnisse
auf mitunter groteske Art entlarven.
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Hellseherisch  geradezu  sind  die  Gedanken  über  die
Volkswirtschaft, die so kompliziert geworden ist, daß niemand
mehr  sie  überblicken  kann.  Und  auch  die  Sätze  über  die
Schweiz,  in  der  Reise-,  Meinungs-  und  Pressefreiheit  zwar
bestehen, aber keineswegs zu weit getrieben werden dürfen,
könnten vor kurzem erst geschrieben sein. Scharfes Denken, so
Ziffel, sei schmerzhaft; der vernünftige Mensch vermeide es,
wo  immer  er  könne.  Und  wenn  solche  Sätze  fallen,  die
eigentlich ja eher deprimierend sind, dann vermeint man doch
ein Augenzwinkern im Gesicht des Schauspielers zu erkennen,
der diesen aus seinem Land vertriebenen Weisen wider Willen
spielt.

Gespräche  unterm
(angepißten)  Hakenkreuz:
Jürgen  Mikol  (links)  als
Kalle  und  Andreas  Weißert
als  Ziffel  (Foto:  Theater
Dortmund/Djamak Homayoun)

Andreas Weißert gibt den Physiker Ziffel, Jürgen Mikol ist
sein durchaus kongeniales Gegenüber Kalle. Mikol war lange im
Dortmunder Ensemble und ist dem Publikum noch gut bekannt.
Auch  an  Weißert,  der  in  Dortmund  von  1975  bis  1980
Oberspielleiter war und der seitdem auf vielen weiteren Bühnen
stand, werden sich viele noch erinnern. Die beiden stellen die
„Flüchtlingsgespräche“  untadelig  als  konzentriertes
Kammerspiel  auf  die  Bühne,  verzichten  auf  inszenatorische
Schnörkel  und  erfreuen  im  Vortrag  der  mal  gezierten,  mal
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abgehobenen,  oft  messerscharfen  und  immer  unverwechselbaren
Brechtschen Zeilen ihr Publikum, das an diesem Abend etwas
älter ist als sonst in Dortmund.

Zwischen den szenischen Dialogen bringen die Akteure aktuelle
Texte zu Gehör, die wohl eine unerfreuliche Nähe heutiger
politischer  Entwicklungen  zu  denen  von  damals  suggerieren
sollen.  Ein  Zitat  kommt  dann  –  kleines  Ratespiel  für  das
Publikum -, nein, nicht vom Bundespräsidenten, sondern von
Adolf Hitler. Richtig entlarvend ist das aber trotzdem nicht,
weil man mit aus den Zusammenhängen gerissenen Texten alles
mögliche  „beweisen“  kann,  und  überhaupt  wären  diese
Aktualisierungen  nicht  nötig  gewesen.

Wenn  dem  Zusammentreffen  der  beiden  Männer  trotz  widriger
Flüchtlingsexistenz  ein  gutes  Maß  an  Behaglichkeit  und
Entspanntheit innewohnt, so wohl einfach deshalb, weil sie
schon etwas älter sind. Zwar ist Jürgen Mikol trotz seiner 73
Jahre noch immer ein Mime mit beneidenswerter Beweglichkeit,
zelebriert der achtzigjährige (!) Andreas Weißert seine Rolle,
leicht unterspielend, mit einer Souveränität, die man auch
vielen jüngeren Kolleginnen und Kollegen gönnen würde, doch
sind die beiden eben Senioren, die Rückschau halten; nicht
Männer  mittleren  Alters,  die  durch  die  Flucht  vor  den
Nationalsozialisten  brutal  aus  ihren  Lebensbezügen  gerissen
wurden.

Brechts „Flüchtlingsgespräche“ also gezeichnet in den milden
Farben  des  Lebensabends,  nun  gut.  Trotzdem  ist  es  ein
Vergnügen, das Stück und diese beiden wunderbaren Schauspieler
zu erleben; wie es überhaupt erfreulich ist, endlich wieder
etwas von Bert Brecht auf der Dortmunder Bühne zu sehen, und
sei es auch nur ein kleines Kammerspiel. Das Publikum zeigte
sich sehr angetan und spendete reichen Beifall.

Nächster Termin: 8. März, 18.30 Uhr. Karten Tel. 0231 / 50 27
222, www.theaterdo.de
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Ein  Blick  in  den  Bochumer
Herbst
geschrieben von Hans Hermann Pöpsel | 5. Juli 2017
Im Schauspielhaus Bochum herrscht jetzt Ruhe, doch man kann
schon eine Vorschau auf den Herbst bekommen.

Deshalb  hier  eine  ganz  sachliche  und  nicht  vollständige
Aufstellung dessen, was auf uns zukommt:

Ab 8. September Vorverkauf für Oktober
16. September Nachtflohmarkt
24. September Spielzeit-Eröffnungsfest
6. Oktober Premiere „Drei Schwestern“ (Tschechov), auch am
12., 20. und 29. Oktober
8. Oktober „Die Dreigroschenoper“ (Brecht/Weill), auch am 16.
und 22. Oktober
9. Oktober „A Tribute to Johnny Cash“
13. und 14. Oktober Bochumer Symphoniker
15.  Oktober  Premiere  Tanztheater  „Der  verlorene  Drache“
(Airaudo), auch am 20. und 30. Oktober
15. Oktober „Amerika“ (Kafka)
16. Oktober „Die Jungfrau von Orleans“ (Schiller)
21. Oktober „Haus am See“ (Finger)
23. Oktober „Der aufhaltsame Aufstieg des Arturo Ui“ (Brecht)
28. Oktober „Woyzeck“ (Büchner) und Leseabend Tschechov mit
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Rolf Boysen
30. Oktober „Faust“ (Goethe)
1. November „Die Ratten“ Hauptmann.

Ich  hoffe,  dass  ich  einige  Mitmenschen  neugierig  machen
konnte.

Genazinos  „Courasche“-Stück:
Sex zwischen Ödnis und Angst
geschrieben von Bernd Berke | 5. Juli 2017
Vor  Jahresfrist  war’s  ein  Skandal  zum  Blätterrauschen:  Da
weigerte  sich  die  Schauspielerin  Veronica  Ferres,  bei  der
RuhrTriennale die Titelrolle im neuen „Courasche”-Stück des
Büchner-Preisträgers  Wilhelm  Genazino  zu  spielen.  Der  bis
jetzt wie ein Geheimnis gehütete Text war ihr seinerzeit zu
„pornographisch”.  Nun  weiß  man:  Dieser  Vorwurf  zielt  ins
Leere.

„Courasche  oder  Gott  lass  nach”  kam  jetzt  endlich  als
Triennale-„Kreation”  (Regie:  Stephanie  Mohr)  in  Duisburg
heraus.  Mit  literaturgeschichtlichen  Seitenblicken  auf
Grimmelshausen und Brecht (siehe Info-Kasten) werden sexuelle
Machtverhältnisse quer durch die Zeiten erkundet. Egal ob in
Krieg oder Scheinfrieden: Männer wollen allzeit „rammeln” –
und Frauen lauern auf dürre Vorteile inmitten des sexuellen
Elends. Betrüblicher Befund. Zwar hin und wieder drastisch
formuliert, doch gar nicht pornographisch.

Drei  Darstellerinnen  verkörpern  die  „Courasche”-Varianten
simultan  in  verschiedenen  Lebensaltern.  Die  zumal  in  der
Barockdichtung zelebrierte Vergänglichkeit irdischen Seins ist
somit stets präsent. Vor diesem Horizont sehen wir – jeweils
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dreifach – eine Hure von heute, dann eine durch wüste Not
irrende  Vertriebene  des  Zweiten  Weltkriegs  und  ein
Dienstmädchen um 1900. Sie alle machen die Beine breit – je
nach Lage der Dinge für Geld, für einen Kanten Brot oder für
eine  Wohnung,  die  ein  frivoler  Familienvorstand  seinem
Liebchen  bezahlt.  Auf  welcher  dürftigen  Schwundstufe  auch
immer: Die Frauen profitieren. Doch sie leiden am männlich
bestimmten Sex zwischen Ödnis und Angst.

Wo war der ideale Punkt zum Neuanfang?

Die  gottlosen  Zeiten  werden  rückwärts  gespult  –  bis  zum
Dreißigjährigen Krieg und zu Bert Brechts „Mutter Courage”,
die  gegen  Schluss  als  Marketenderin  kurz  durch  die  Szene
geistert. Ganz so, als suche man in ferner Vergangenheit den
idealen Punkt zum Neuanfang; als solle die Historie von vorn
beginnen  und  die  schmerzliche  Verewigung  der  Verhältnisse
aufgehoben  werden.  „Dann  bin  ich  aufgestanden”  lautet  der
letzte Frauensatz. Ein Einspruch gegen alles Geschehene.

Das Bühnenbild (Andrea Uhmann) besteht aus vier beinahe zum
Quadrat  gefügten  Dreiecken  (die  Lücken  erinnern  an
Schützengräben), auf denen bergeweise Frauenkleidung liegt. An
der Decke spiegelt oder abstrahiert ein großer Bildschirm die
Vorgänge.  Diese  Video-Installation  (Nives  Widauer)  birgt
schöne  Momente,  wirkt  aber  eher  selbstbezüglich.  Weiteres
Element: Deutsche Volksweisen von Ehrfurcht, Gottvertrauen und
„Jungfrauen in grünen Auen” (dargeboten vom Vokalensemble der
Philharmonia  Wien)  hören  sich  an  wie  verlogene
Beschwichtigungen,  sie  stehen  aber  auch  für  utopische
Sehnsüchte. Schönklang als Refugium. Andererseits wirkt der
kleine Männerchor manchmal wie eine Schar geiler Freier.

Der  weitgehend  monologische  Text  erschwert  den
Schauspielerinnen  Julischka  Eichel,  Barbara  Nüsse  und  Anna
Franziska Srna die Entfaltung. Was hat Genazino, der sonst so
wunderbare Prosa schreibt, an diesem Stoff bloß so dringlich
und  theaternotwendig  gefunden?  Vielfach  scheint  er



frauenbewegte  Geschichtslektionen  nachzuschmecken,  ja  sogar
etwas flau nachzubeten. Sein Stück trifft nicht gerade mitten
ins Herz unserer Gegenwart.

Termine  (Duisburg,  Landschaftspark  Nord,  Gebläsehalle):  5.,
6.,  8.,  9.,  10.  Oktober.  Karten:  0700/2002  3456.
http://www.ruhrtriennale.de/

___________________________________________________

INFO:

Genazino  bezieht  Anregungen  für  „Courasche  oder  Gott
lass nach” aus der Literaturgeschichte.
Eine  Inspiration  ist  der  1670  erschienene  Roman
„Lebensbeschreibung der Erzbetrügerin und Landstörtzerin
Courasche”  von  Hans  Jakob  Christoffel  von
Grimmelshausen.
Aus  Grimmelshausens  Werk  über  Wirren  und  Gräuel  des
Dreißigjährigen Krieges schöpfte auch Bert Brecht – für
sein Stück „Mutter Courage und ihre Kinder”.

Die  Kultur  des  Rauchens
schwindet
geschrieben von Bernd Berke | 5. Juli 2017
Tja, Leute, bald ist es so weit. Dann darf man an vielen,
vielen Orten nicht mehr ungestraft rauchen. NRW-Gaststätten
werden  ab  1.  Januar  2008  vermutlich  fast  durchweg  zur
qualmfreien Zone, bei der Bahn ist ab 1. September auch in
Fernzügen Sense. Das bedeutet auch, dass eine Kulturepoche
verrinnt.  Pflichtschuldiger  Hinweis:  Dieser  Zeitungsartikel
wird Ihrer Gesundheit nicht schaden!
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Die europäische Ära des gekräuselten blauen Dunstes hat im
Prinzip  mit  Kolumbus  begonnen,  in  dessen  Gefolge  das  von
Anfang an umstrittene Tabakszeug aus der „Neuen Welt” zu uns
kam. Es gab Zeiten, in denen manche Ärzte das Laster sogar als
gesund einstuften. Doch früh wurde es auch als „Saufen des
Nebels” geschmäht. Goethe war strikt dagegen, Hitler auch.
Aber was besagt das schon?

Um nur ein paar Beispiele aus der Hochkultur zu nennen: Ist
Bert  Brecht  ohne  Zigarre  denkbar?  Kann  man  sich  Humphrey
Bogart oder James Dean ohne Zigarette vorstellen? Hat man
Jean-Paul Sartre je ohne Kippe gesehen? Was wären die Romane
eines Weltklasse-Autors wie Italo Svevo („Zeno Cosini”, „Ein
Mann wird älter”) ohne die allzeit gültigen Passagen übers
Rauchen?  Der  Mann  hat  gewusst,  wie  verdammt  schwer  das
Aufhören ist.

Jawohl, es gibt so etwas wie Rauchkultur. Diese genüssliche,
gesundheitsschädliche  Gewohnheit  (Zwischenruf:  „Sucht!”)
enthält ein reiches Repertoire an Gesten und Ausdrucksweisen.
Zahlreiche Filmszenen wären ohne die (lässigen, eleganten oder
schäbigen)  Rituale  nicht  halb  so  prägnant.  Eine  Grundform
sieht bekanntlich so aus: Er will ihr kavaliershaft Feuer
geben, doch sie pustet mit einem lasziven Hauch das Flämmchen
aus. Blende.

Volles  Verständnis  für  Nichtraucher,  die  sich  gestört  und
belästigt fühlen. Da hat man unbedingt Rücksicht zu nehmen.
Doch  beim  Feldzug  gegen  das  Rauchen  waltet  manchmal  auch
Übereifer. Hysteriker sind stets an vorderster Front, wenn es
ums Untersagen geht. Vor Monaten forderten einzelne Stimmen,
in Privatautos solle nicht mehr geraucht werden. Die „grüne”
Europa-Abgeordnete  Hiltrud  Beyer  wollte  zudem  Biergärten
erfassen, sprich: Auch unter freiem Himmel sollte das Verbot
greifen. Das ging selbst Sabine Bätzing, der Suchtbeauftragten
der Bundesregierung, zu weit. Man wüsste nur zu gern, was
psychologisch hinter derlei verbotswütigen Forderungen steckt:
allgemeiner  Frust,  Missgunst,  Reinheitswahn,  verquaste



Paradies-Vorstellungen oder Heilserwartung?

Zurück  in  kulturelle  Gefilde.  Die  Hallen  der  Frankfurter
Buchmesse, ehedem geradezu ein Hort des blauen Dunstes, werden
in diesem Jahr erstmals rauchfrei sein. Etliche Autoren werden
dort noch nervöser umhertigern als ohnehin schon. Vielleicht
wird da manches Gespräch vorzeitig abgebrochen, damit man sich
draußen in der Oktober-Kühle eine anzünden kann. Und jüngst
hat man in Großbritannien einem der wohl ärgsten Raucher der
Gegenwart,  Keith  Richards  von  den  „Rolling  Stones”,  das
Qualmen auf der Bühne verleidet.

Die Vorreiter
des Verbotswahns

Wie man weiß, kommt der Verbotswahn vornehmlich aus den USA.
Achtung, jetzt wird’s polemisch: Dort, wo man Schusswaffen
jederzeit  frei  kaufen  kann,  ist  man  uns  eben  in  Sachen
Puritanismus  voraus.  Der  Disney-Konzern  hat  verkündet,  nur
noch Nichtraucher-Filme zu produzieren. Schade. Da kann man
die  „Bösen”  gar  nicht  mehr  dadurch  brandmarken,  dass  sie
ekelhaft tabaksüchtig sind. Fehlt noch, dass man die alten
Streifen digital manipuliert und Humphrey Bogart nachträglich
zum nikotinfreien Chorknaben macht.

_______________________________________________

P.  S.:  Der  Autor  dieser  Zeilen  hat  seinen  täglichen
Zigarettenkonsum von cirka 40 (oh, du meine Güte!) auf rund 15
Stück (naja!) reduziert.

P.P.S.  am  26.  Juni  2011:  Der  Autor  dieser  Zeilen  hat  im
September 2008 aufgehört zu rauchen, manchmal leidet er immer
noch daran. But it’s getting better all the time…

_______________________________________________

Zitate zum Thema:

„Das  Rauchen  macht  dumm;  es  macht  unfähig  zum  Denken  und



Dichten (. . .) Die Raucher verpesten die Luft weit und breit
und ersticken jeden honetten Menschen . . .” (J. W. v. Goethe)

„Ich  verstehe  nicht,  wie  jemand  nicht  rauchen  kann,  –  er
bringt sich doch, sozusagen, um des Lebens bestes Teil . . .”
(Thomas Mann in „Der Zauberberg”)

„Männer,  die  sich  das  Rauchen  abgewöhnt  haben,  sind  mir
unheimlich.” (Jeanne Moreau)

„Drei  Wochen  war  der  Frosch  so  krank!  /  Jetzt  raucht  er
wieder. Gott sei Dank!” (Wilhelm Busch)

„Es ist ganz leicht, sich das Rauchen abzugewöhnen; ich habe
es schon hundert Mal geschafft.” (Mark Twain)

„So geht es mit Tabak und Rum / erst bist du froh, dann fällst
du um.” (Wilhelm Busch).
(Quellen: Wikipedia, zitate.net)

Goethe  muss  natürlich
unbedingt ins Sturmzentrum –
Eine  Traumelf  deutscher
Dichter und Denker aufstellen
geschrieben von Bernd Berke | 5. Juli 2017
Von Bernd Berke

Heute geht’s endlich gegen Argentinien rund. Aber gestern und
vorgestern waren bei der WM erstmals spielfreie Tage. Seufz!
Da wusste man ja fast schon gar nicht mehr, was man mit der
leeren Zeit anfangen sollte.
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Was tut man also? Sich doch mal wieder spielerisch mit Kultur
und  Fußball  befassen.  Etwa  mit  der  reizvollen  Idee,  eine
Traumelf  mit  ruhmreichen  deutschen  Dichtern  und  Denkern
aufzustellen. Richtig gelesen.

Wer steht im Tor? Immanuel Kant! Der Mann hat sich in der T-
Frage gegen Leibniz und Heidegger durchgesetzt. So abgeklärt
wie er ist sonst keiner. Er bleibt nicht auf der Linie kleben,
sondern denkt weit voraus. Und er dient der ganzen Mannschaft
als Ansprechpartner in moralischen Sinnfragen.

Viel wild er wohl nicht auf den Kasten kriegen. , Denn wir
haben ja hinten unsere Weltklasse-Viererkette – mit Hölderlin
(dichtet, äh, dribbelt jeden schwindlig), dem willensstarken
Nietzsche  (gefürchtete  Blutgrätsche!),  E.  T.  A.  Hoffmann
(macht schon mit flackernder Miene dem Gegner Angst) sowie dem
kompromisslosen preußischen „Abräumer“ Kleist. Die Härte! Aber
Vorsicht  vor  gelben  Karten,  die  Schiri  Reich-Ranîcki  so
freihändig verteilt.

Fürs  4-3-3-System  postieren  wir  vor  die  Abwehr  kreative
Spieleröffner, die auch Defensivaufgaben nicht scheuen: den
schnörkellosen Büchner, den gewitzten Heine (bei Paris St.
Germain unter Vertrag) und den listigen Lessing, der die ganze
Dramaturgie eines Spiels lesen kann und mit allen Freiheiten
hinter den Spitzen agiert. Ein solches Mittelfeld schmückt
ungemein.

Weiteres Prunkstück ist der Angriff. In der Mitte lauert der
wendige junge Goethe („Sturm und Drang“) auf Chancen. Von
links bedient ihn der schlaue Bert Brecht mit frechen Flanken,
von  rechts  kommt  brachial  Gottfried  Benn,  der  auf  dieser
exponierten Position dem hüftsteifen Ernst Jünger den Rang
abgelaufen  hat.  Jedenfalls:  Unsere  beiden  ,Außen“  gehen
konsequent bis zur Grund(satz)linie – und dann schnackelt’s.

Da können es sich der schwäbische Trainer Hegel (Devise: „Das
Wirkliche  ist  vernünftig“)  und  sein  Assistent  Marx  sogar



erlauben, Joker wie Schiller, Thomas Mann, Eichendorff oder
Fontane auf der Bank zu lassen. Ihre Stunde kommt noch –
ebenso wie die der Talente Heinrich Böll und Günter „Odonkor“
Grass.

Suff  und  Ernüchterung  –
Bertolt Brechts „Herr Puntila
und  sein  Knecht  Matti“  in
Essen
geschrieben von Bernd Berke | 5. Juli 2017
Von Bernd Berke

Essen. Sie legen als Vorspiel einen Schuhplattler hin, sie
juchzen  und  jodeln  ein  wenig.  Gerät  Brechts  Stück  „Herr
Puntila und sein Knecht Matti“ etwa ins trübe Fahrwasser der
volkstümelnden Unterhaltung? Nein, nicht einmal das!

Als wäre sie den Urhebern plötzlich selbst peinlich, bleibt
diese  Eingangs-Szene  unerfindlich  isoliert  und  folgenlos
stehen, sie erstickt geradezu.

Der finnische Großgrundbesitzer Puntila (Claus Boysen) gibt
sich als leutseliger Menschenfreund, sobald er besoffen ist.
Doch  wehe,  er  wird  „sturzhagelnüchtern“  (Brecht).  Dann
verfolgt  er  seine  Klassen-Interessen,  entlässt  reihenweise
Knechte, beschimpft Matti als Aufwiegler und beleidigt alle
Welt.

Matti lässt das Wechselspielchen für eine Weile über sich
ergehen, doch er durchschaut die Lage gleich: Den Herrschenden
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kann man nie trauen. Das Bühnenbild (Monika Gora) im Essener
Grillo-Theater  zeigt’s  ja  schon:  Man  spielt  unter  einem
Viadukt,  das  in  der  Mitte  geborsten  ist.  Brückenschlag
unmöglich.

Seltsamer Öko-Visionär auf einem Podest aus Stühlen

Matti-Darsteller  Wolfram  Bölzle  leiert  seinen  Part  lapidar
herunter. Er kennt ja das Gehabe aller Besitzenden bis zum
Überdruss.  Boysens  Puntila  ist  da  schon  (trotz  aller
Leibesfülle)  etwas  beweglicher:  Wie  er  auf  Freiersfüßen
tänzelt und im Handstreich drei Verlobungen mit verwelkten
Dorfmädchen unter Dach und Fach bringt, das ist die vielleicht
noch beste Sequenz des Abends, der besonders nach der Pause in
Langwierigkeit abgleitet. Am Schluss wird Puntila mit einer
Kurbel auf (wackelige) Denkmalshöhe geschraubt und darf auf
seinem Stuhl-Gebirge vom ländlich-schönen Finnland schwärmen.
Ein Oko-Visionär? Ach was!

Theatralische Mangelwirtschaft: Vor allem den Nebenfiguren ist
ein  schmales  Spektrum  an  Tonfällen  und  Gesten  zugeordnet.
Damit  müssen  sie  halt  auskommen.  Der  verschuldete  Attaché
(Rezo Tschchikwischwili), den Puntilas Tochter Eva (zickig aus
lang unterdrückter Geilheit: Sabine Osthoff) nicht heiraten
will, muss eben stets auf die gleiche Weise exaltiert sein,
der Probst (Arno Kempf) allweil frömmelnd die Hände ringen. So
versackt man in den schalen Konventionen der Typenkomödie. Wer
gerade nicht redet, steht hilflos herum. Da hilft auch das
ausgiebige Kreisen der Drehbühne mitsamt Schwimmbecken, Sauna-
Hütte und Beiwagen-Motorrad wenig.

Gestaltloses Wabbeln wie im Alkohol-Nebel

Regisseur Matthias Kniesbeck hat Bertolt Brechts „Volksstück“
also ziemlich „un-brechtisch“ zugerichtet. Er lässt uns arg
spüren, dass der Text in seiner ständigen Abfolge von Suff und
Ernüchterung  durch  Monotonie  bedroht  ist,  wenn  man  nicht
hellwach  bleibt  und  ihn  entschieden  packt.  Mal  plätschert



diese  Inszenierung  nahezu  operettenhaft  dahin,  dann  wieder
ergeht sie sich nur noch in haltlosem Geschrei, wobei ganze
Text-Passagen  akustisch  auf  der  Strecke  bleiben.  Wie  denn
überhaupt mit der Sprache gehudelt wird.

Hier werden Haltungen nicht mit Lust am Erkennen hergezeigt,
hier  lässt  man’s  gestaltlos  wabbeln  und  treiben  wie  im
Alkohol-Nebel, von dem Puntila umwölkt ist. Doch ein rechter
Sinn fürs Chaos entwickelt sich auch nicht, die Komik erreicht
niemals  den  absurden  Überschlag-Punkt,  sondern  fräst  sich
immer schnell fest.

Lang, lang ist’s her, es war im Januar 1985, doch man erinnert
sich noch mit Freuden an die Köstlichkeit der Peymann-Ära:
Damals richtete Alfred Kirchner denselben Text mit Traugott
Buhre (Puntila) und Branko Samarovski (Matti) in Bochum ein –
herrlich  prall,  schräg,  als  deftiges  und  doch  sinnreiches
Vergnügen. Aber man sollte nicht ungerecht sein: Das war eine
völlig andere Liga.

Harte  Zeiten  für  Kämpfer  –
Jürgen  Bosse  inszeniert
Brechts  „Im  Dickicht  der
Städte“
geschrieben von Bernd Berke | 5. Juli 2017
Von Bernd Berke

Essen. Schaut nach Mafia-Überfall aus, was sich da in Chicago
abspielt: Mit Wortsalven wie aus Maschinengewehren dringen der
malaiische Holz-Magnat Shlink und seine Leute in die schäbige
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kleine  Leihbibliothek  ein  und  kujonieren  den  Angestellten
Garga.  Ein  paar  Bücher  werden  auch  zertrampelt.  Es  ist
Kampfeszeit, und Bert Brechts frühes Stück „Im Dickicht der
Städte“ ergeht sich in Kampfeslust.

Gestritten werden soll ohne Grund und Motiv, es dreht sich
alles um taktische Finessen. Brecht war damals ein Anhänger
des Boxsports. Doch Jürgen Bosses Inszenierung in Essen kommt
uns nicht mit läppischen Anspielungen auf Henry Maske & Co.
Sie ähnelt eher einer fernöstlichen Zen-Meditation über Sinn
und  Sinnlosigkeit  des  Kämpfens  in  kapitalistischen  Zeiten.
Zumal  „Shlink“-Darsteller  Matthias  Kniesbeck,  beleibt  und
kahlköpfig, hier beinahe wie eine Buddha-Figur wirkt.

Die Bühne (Wolf Münzner) ist zumeist in fahles Licht getaucht;
dazwischen ein paar Exotika wie jener asiatische Wandschirm,
auf  dem  sich  manchmal  die  Menschen  im  Schattenspiel
abzeichnen.  Die  Szenen  changieren  zwischen  überscharfen
Umrissen und leicht verhuschten Traumgesichten.

Verlöschendes Feuer im Schneegestöber

Das  noch  glühende,  jugendwilde,  aber  schon  erkennbar
genialische und oft außerordentlich sprachkräftige Stück setzt
einer  Inszenierung  Widerstände  entgegen.  Es  handelt  ja  zu
allem Überfluß nicht nur vom Kampf, sondern auch von dessen
Unmöglichkeit: Denn die Menschen seien einander so entfremdet,
daß  sie  nicht  einmal  zur  Reibungsnähe  eines  wirklichen
Streites  sich  zusammenfinden  können.  Der  Regisseur  läßt
Ungereimtheiten gelegentlich einfach stehen und geschehen.

Nicht sonderlich kühn, aber doch einigermaßen beherzt, schlägt
Bosse einen großzügig weiten Bogen über den Text. Und er hält
einen gewissen Spannungsgrad bis zum Schluß aufrecht.

Achtbare Leistung des Ensembles, das eben nicht kurzerhand
„alle  Register  zieht“,  sondern  die  vielfach  aufs  absurde
Theater  vorausweisende  Typen-Komödie  mit  der  nötigen
Trennschärfe versieht. Sehr plastisch werden vor allem die



Wirkungen  des  listig-bösen  Rollentauschs  herausgearbeitet:
Shlink überschreibt Garga seinen Holzhandel, er will damit
dessen  Lebenskonzept  zerstören,  gewohnte  Liebes-  und
Familienbindungen unterhöhlen. Wir sehen nun, wie sich Shlink
zum  Philosophen  der  Macht(losigkeit)  wandelt  und  wie
andererseits Garga (Michael Schütz) vom fahrigen Underdog zum
stolzierenden Hahn wird – einprägsames Körperspiel.

Am Ende ist „das Chaos aufgebraucht“, wie es im Text heißt.
Und  das  letzte  Bild  wirkt  ganz  leer  und  erschöpft:
verlöschendes Feuer im Schneegestöber. Der Kampf ist vorbei,
der Mensch ganz allein.

 

„Dreigroschenoper“ ohne Zähne
geschrieben von Bernd Berke | 5. Juli 2017
Von Bernd Berke

Wuppertal. War es Lust- oder Hilflosigkeit? Regisseur Brian
Michaels  jedenfalls  hat  Brechts  „Dreigroschenoper“  in
Wuppertal nur „an“-inszeniert und sonst den Dingen freien Lauf
gelassen. Hier wurde ein bißchen choreographiert, da etwas
verorpert, dort ein wenig verrockt und aufgegagt, aber nichts
konsequent  durchgehalten.  Brechts  Stück  als
Selbstbedienungsregal,  wahllos  geplündert.

Es fehlen auch Schärfe und Widerspruchsgeist. Letzterer könnte
sich ja notfalls auch am Autor selbst reiben. Doch hier wird
weder getreulich mit Brecht noch widerborstig gegen Brecht,
sondern – und das ist am schlimmsten – ohne Brecht agiert. Daß
man  auf  den  revolutionstrunkenen  Schlußchoral  von  1948
verzichtet,  mag  angehen.  Daß  aber  sogar  die  gedämpft
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aggressive „Abbitte“-BaIlade von Machheath „entfällt, legt den
Verdacht nahe, daß hier ein entkernter Brecht „für die ganze
Familie“ dargeboten wird. Beredt war in diesem Zusammenhang
der  Premieren-Versprecher  von  Gerd  Mayen  (Macheath),  der
fälschlicherweise den Einbruch in eine Bank mehr brandmarkt
als die Gründung einer solchen (Brecht meinte, auf Ehr‘, das
Gegenteil!).

Hinzu kommen Geschmacksverirrungen, besonders bei den Songs.
Vieles wird im Entertainer-Stil vorgetragen, was nur in einem
tragfähigen Gesamtkonzept schlüssig sein könnte. Unerträglich
aber: Macheath stülpt sich zur „Ballade vom angenehmen Leben“
einen Cowboyhut auf und macht einen Country-Heuler daraus.

Macheath  steigt  anfangs  von  einem  Denkmalssockel  herunter.
Kaum hat er diesen Schritt ins Bühnenleben getan, zeigt sich
auch schon, daß dieser Haifisch keine Zähne hat. Er ist zu
abgehalftert, um Unterwelt, Polizei und Damenwelt in Atem zu
halten.  Siegfried  Maschek  als  Bettlerkönig  Peachum  macht
bessere Figur. Er tänzelt als zynisch-geschmeidiger Impresario
durch die Szene, dem das Elend nur als Manövriermasse im Spiel
der Macht dient.

Rena Liebenow als Frau Peachum hält sich tapfer, ihre Songs
haben zumindest Pfiff. Als naives Püppchen mit Kieksstimme war
hingegenWiebke  Frost  als  „Polly“  eine  schwache  Besetzung.
Franz  Träger  als  Polizeichef  Brown  zeigte  nichts  von
Zerrissenheit, sondern wirkte einfach fahrig. Die Viererbande
der Ganoven schlug kaum Funken aus der Hochzeitsszene. Die
Huren  durften  nur  seufzen  und  mit  den  Pos  wackeln.  Beste
Darsteller waren noch Horst Fassel („Münz-Matthias“), Silvia
Kesselheim  („Jenny“)  und  Andrea  Witt  („Lucy“).  Es  gab
Anstandsbeifall für die Schauspieler und etliche Buhs für die
Regie.

An der Wuppertaler Darbietung zeigen sich im nachhinein erst
recht  die  Qualitäten  der  Essener  Inszenierung  Hansgünther
Heymes (noch auf dem Spielplan). Bei der Essener Premiere war



seinerzeit  Wuppertals  Intendant  Jürgen  Fabritius  zugegen.
Jetzt kann er vergleichen.

Ganz im Dienst von Brecht –
Hansgünther  Heyme  inszeniert
die  „Dreigroschenoper“  in
Essen
geschrieben von Bernd Berke | 5. Juli 2017
Von Bernd Berke

Essen. Krach mitden Brecht-Erben bekam Hansgünther Heyme vor
rund  elf  Jahren,  als  er  die  „Dreigroschenoper“  (die
bekanntlich den Räuber als Bürger zeigt und den Umkehrschluß
nahelegt)  zum  Fallbeilspiel  für  den  Aufstieg  des
Nationalsozialismus ummünzen wollte. Solche Konflikte stehen
jetzt bestimmt nicht ins Haus. Heymes Essener Inszenierung
fällt gerade durch Unauffälligkeit des Zugriffs auf, es ist
eine „dienende Einrichtung“, ohne krampfhafte Deutungshuberei
und ohne Zeitgeistereien wie bei Jürgen Flimm, der das Stück
1983 in die fünfziger Jahre verlegte.

„Seinem“  Bert  Brecht  nimmt  Heyme  eben  doch  mehr  ab  als
Schiller, welchem er mit Vorliebe „nachhilft“. Dabei enthält
die  „Dreigroschenoper“  aus  heutiger  Sicht  fast  ebenso
geflügelte Worte (vom Fressen, das vor der Moral kommt bis hin
zu  den  Verhältnissen,  die  nicht  „so“  sind)  wie  etwa  der
„Tell“. Die „Dreigroschenoper“ ist in erhebliche historische
Distanz  gerückt.  Heymes  lnszenierung,  die  ihrer  Vorlage
offenkundig vertraut und in dieser Art schon vor Jahr und Tag
denkbar gewesen wäre, stellt diesen Abstand kaum dar.
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Mit  einem  durchschnittlichen  Ensemble  würde  solche
Behutsamkeit  vielleicht  Langeweile  auslösen.  Doch  in  Essen
agieren die meisten Schauspieler exzellent, woran natürlich
auch Heymes Figurenführung ihren Anteil hat. Wolfgang Robert
als Bettlerkönig „Peachum“, das Elend und seine Bedingungen
vorführend wie ein Zirkusdirektor, aber immer wieder gezielt
aus seiner Rolle fallend und sie brechtisch „vorzeigend“ – das
ist eine Spitzenleistung. Gleichfalls sehenswert: Franz Boehm
als „Macheath“, eine Mischung aus Kraftmaxe und Gigolo mit
jenem leicht blasierten Zug ins „Höhere“, sowie Volker K.
Bauer  als  Polizeichef  „Tiger-Brown“,  eine  umwerfende
Kugelbauch-Karikatur  der  (Ohn)macht.

Auch  sonst  gibt  es  keine  nenneswerten  Schwachstelle  im
Ensemble.  Bedernswert,  was  Peter  Kaghanovitch  („Münz-
Matthias“)  oder  Inge  Andersen  (Lucy)  noch  aus  ihren
Nebenrollen machen. Mit Kurt Weills Musik (Einrichtung: Alfons
Nowacki)  gibt  es  ebenfalls  keine  Instrumentierungs-  unxl
Stilexperimente, sie bewegt sich im Rahmen des Tradierten und
Erwartbaren. Einige Songs („Pollys“ Lied der Seeräuberjenny)
kommen  nicht  recht  über  die  Rampe,  andere  („Kanonensong“)
zählen zu den Höhepunkten der Aufführung.

Im Bühnenbild (großflächige Verhängungen mit armutsgrauem Tuch
oder  Showflitter-Folie)  prangt  ein  Gestell,  das  mittels
Leuchtröhren Bert Brechts-Gesicht samt Zigarre stilisiert, als
blicke der Meister wohlgefällig auf die Inszenierung. Eine
weitere Funktion hat dieser monströse Aufbau wohl nicht.

Als Schlußchoral hat Heyme erwartungsgemäß die Fassung von
1948 gewählt, in der pathetisch zum Sturm gegen die großen
Räuber, sprich Kapitalisten, aufgerufen wird. Wenn die graue
Masse  der  Bettler,  über  die  man  zuvor  buchstäblich
hinweggeschritten ist, sich erhebt und diesen Choral anstimmt,
klingt das viel zu emphatisch, siegesgewiß und bruchlos.

Verdient  war  der  frenetische  Beifall,  in  dem  ein  paar
kraftvolle  Buhs  für  den  Regisseur  Heyme  untergingen.



Stocksteife „Mahagonny“-Oper:
Holzfäller  erscheinen  im
Frack
geschrieben von Bernd Berke | 5. Juli 2017
Von Bernd Berke

Duisburg. Wer „seinen“ Brecht in- und auswendig zu kennen
glaubte, bekam ihn jetzt wieder einmal überraschend anders
gewendet.

Was vorgestern in der Duisburger Mercatorhalle und gestern im
Festspielhaus Recklinghausen als „Aufstieg und Fall der Stadt
Mahagonny“  firmierte,  war,  was  die  Stimmlage  der
Gesangsdarbietungen angeht, eine eher konventionelle Oper. Als
„Oper“, die freilich die Gattungsgrenzen gesellschaftskritisch
hätte  sprengen  sollen,  hatten  Bert  Brecht  und  Kurt  Weill
„Mahagonny“ in der Tat gedacht.

Beteiligt  waren  das  Kölner  Rundfunkorchester  (Leitung:  Jan
Latham-König),  das  Vokalensembles  der  Staatlichen
Musikhochschule Köln, ein Sprecher und acht Gesangssolisten,
darunter  die  besonders  als  Wagner-Interpretin  bekannt
gewordene  Anja  Silja  als  Hure  „Jenny“.  Harald  Banter
produzierte im Rahmen des Rheinischen Musikfests ’85 für den
WDR,  Regle  führte  Adolf  Dresen.  Übermenschliche
Regieanstrengungen waren freilich kaum vonnöten, handelte es
sich doch um eine konzertante Aufführung ohne Bühnenbild und
gespielte Handlung.

Musikalisch war das zweifellos aller Ehren wert und selbst für
orthodoxe Brecht-Enthusiasten zumindest interessant, weil so
ganz  anders  als  in  der  Song-Tradition  umgesetzt.  Die
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Geschichte mit den Holzfällern aus Alaska, die in der Stadt
Mahagonny  ein  himmlisch-höllisches  Genußparadies  vorfinden
(einzige Todsünde ist es dort, kein Geld zu haben, sonst ist
„alles erlaubt“), von zwangsläufig stocksteifen Akteuren in
Fräcken  vortragen  zu  lassen,  wirkt  aber  doch  reichlich
seltsam. Im Vordergrund standen ganz eindeutig die schönen
Klänge, kaum einmal ein distanziertes „Vorzeigen“ des Textes
im Sinne Brechts.

Ohne  szenische  Elemente  wirkte  die  Aufführung  über  lange
Strecken  blutarm  und  „ausgedünnt“.  Hier  eine  hilflos
unterstreichende Geste der Solisten, dort ein paar aufgesetzte
Gags  (heftige  Betätigung  einer  Windmaschine,  horrender
Pistolenknall)  sowie  Diaprojektionen  können  das  fehlende
Drumherum lediglich vage herbeizitieren.

Am Sonntag, 9. Juni, strahlt der WDR die Produktion von 20.15
bis 23 Uhr in seinem 3. Hörfunkprogramm aus.

Ein Mensch wird neu montiert
–  Bert  Brechts  „Mann  ist
Mann“ beim WLT
geschrieben von Bernd Berke | 5. Juli 2017
Castrop-Rauxel. Einer ist keiner. Jeder ist wie der andere:
„Mann ist Mann“. Das ist Bert Brechts lehrstückhafter Abgesang
auf „Charakterköpfe“, aufs Individuum überhaupt.

Wie  ein  Zahnrad  ins  andere  greift,  wird  hier  der  Beweis
geführt: Der Mensch kann neu montiert wereden – wie Galy Gay,
der Packer vom Hafen, der zum Massenprodukt „Soldat“ umgepolt
wird.  Mit  „Mann  ist  Mann“  startet  das  Westfälische
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Landestheater  (WLT)  in  die  neue  Saison.

Nicht mehr die britische Armee in Indien ist Gegenstand des
Beweisführungs-Spiels.  Aus  dem  Tempel  ist  die  glitzernde
Spielhalle  mit  elektronischem  Kriegsgerät  geworden.  Ein
metallenes Gerüst beherrscht den Spielort.

Mann ist Mann, aber Brecht nicht immer gleich Brecht. Allzu
bereitwillig  hakt  die  Inszenierung  (Regiedebüt  in  Castrop:
Kurt Lambrigger) bei Stichworten ein, die Unterhaltungswert
signalisieren. Wenn von Wetterunbill die Rede ist, singt die
laszive  Witwe  Begbick  (rollengerecht:  Ingrid  Franckenstein)
postwendend den Schlager „Am Tag, als der Regen kam“, wenn die
irische Stadt Tipperary aufs Tapet kommt, folgt sogleich die
entsprechende  Volksweise.  Unterhaltung,  die  sich  glatt
anschmiegt,  sich  an  nichts  reibt.  Komik,  die  sich  an
Widersprüchen  entfaltet,  wirkt  allemal  nachhaltiger.

Beste Szene: Galy Gay, genüßlich frähstückend, während drei
MG-Soldaten ihn über die Vorzüge des Militärlebens aufklären
wollen.  Heldengeschwätz  contra  Frühstücks-Ei.  Ein
hervorragender  Einfall  auch,  den  Rüssel  des  „falschen
Elefanten“, durch dessen Versteigerung Galy Gay endgültig zum
Soldatsein  gezwungen  werden  soll,  mittels  Gasmaske  zu
imitieren.  Solche  Doppelverweise  setzen  etwas  in  Gang.

Heinrich Cuipers als Galy Gay – ein Hans-im-Glück-Typ. Nur
selten merkt man, daß etwas zumindest Zwiespältiges mit ihm
geschieht – Ununterscheidbarkeit der Menschen als Fluch, aber
auch als Chance zur Gleichheit. Blaß bleibt Wolfgang Schneider
als Sergeant Fairchild, der „Blutige Fünfer“, während  das
Soldatentrio  –  auch  mehr  „lustiger  Haufen“  denn
Schreckenstrupp – gut aufeinander eingespielt ist und Alfons
Wecker als Bonze Wang durch kühle, zurückgenommene Präsenz
überzeugt.

Auf der Bühne wird Dortmunder Bier getrunken. „Wir danken der
XX-Brauerel  für  ihre  freundliche  Unterstützung.“  Die  Marke



steht im Programmheft. Kein Kommentar.

Bert  Brecht  seziert  und
kenntlich  gemacht  –  Pina
Bauschs Tanzabend „Die sieben
Todsünden“
geschrieben von Bernd Berke | 5. Juli 2017
Von Bernd Berke

Wuppertal. Wer geglaubt hat, „seinen“ Brecht genau zu kennen,
kann ihn jetzt anders, nämlich noch genauer kennenlemen. Kaum
jemand hat, wie der als „Frauenverbraucher“ selbst notorische
„B.B.“, derart illusionslos und präzise Zusammenhänge zwischen
Besitzverhältnissen und Sexualität formuliert. Und wie ließen
sich  die  Gesten  solcher,  in  Geld-  und  Werteinheiten
abzurechnenden  Tauschverhältnisse  ausdrücklicher  darstellen
als  im  Tanz?  Pina  Bauschs  Brecht-Tanzabend  „Die  sieben
Todsünden“ stand schon 1976 bis 1979 auf den Spielplänen. Er
erlebte nun eine glanzvolle Wiederaufnahme.

Das  Ensemble  –  Pina  Bausch  arbeitet  seit  10  Jahren  in
Wuppertal – „schreibt“ zugleich seine eigene Geschichte nach,
aber auch fort. Die Rekonstruktion der Erstfassung gerät nicht
zur  faden  Reprise,  sondern  gewinnt  im  neuen  Zugriff  neue
Unmittelbarkeit.

„Die sieben Todsünden der Kleinbürger“, von Brecht (Musik:
Kurt  Weill)  als  Ballett  gedacht,  schildert  die  profitable
Zurichtung  eines  Menschen.  Anna  I  (Ann  Höling),  nüchtern
planend, deformiert ihre sexuell attraktive, „unvernünftige“
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Schwester Anna II (Josephine Ann Endicott) auf Geheiß der
Familie – hier ein sonores Männer-Quartett – zur Ware für den
Geschlechter-Markt. Der „weiße Hintern“ soll Geld einbringen,
von  dem  ein  Haus  gebaut  werden  soll.  Im  Verlauf  der
Objektwerdung  verkehren  sich  die  vom  Christentum
gebrandmarkten „Todsünden“ zu Tugenden. Nicht Faulheit ist von
Übel,  sondern  nur  Faulheit  im  Begehen  des  Unrechts;
Käuflichkeit ist nicht länger verwerflich, sondern nötig usw.
So sind die Verhältnisse – und sie hinterlassen Spuren.

Pina Bausch setzt hier geradezu mikrochirurgisch an, seziert
und  isoliert  kleinste  gestische  Einheiten  sexueller
Inbesitznahme, die in dichter Reibung vorgeführt werden. Die
serielle  Struktur  fügt  sich  zu  traumatischen  Szenen.  Da
„nimmt“  man  sich  die  Frau,  indem  man  etwa  ihr  Hinterteil
zigfach  im  Gewaltrhythmus  hin-  und  herreißt.  Anna  II,
vermessen, gewogen wie Fleisch und für brauchbar befunden,
umgeben von lauter Charaktermasken, windet sich bis in die
Zehenspitzen,  wird  durch  und  durch  geschüttelt  von  den
Zumutungen ihrer „Käufer“.

Der zweite Teil dessen, was man wohl einen „großen Abend“
nennt, ist eine Art Brecht-Revue. Hervorragend vorgetragene
Songs, u.a. aus der „Dreigroschenoper“ und „Aufstieg und Fall
der  Stadt  Mahagonny“,  bilden  den  Ausgangspunkt  für  grelle
Travestie, aber auch für hauchzart seelenzerstäubende Szenen.
Auch hier wird man ganz Auge für diverse Erbärmlichkeiten aus
dem Umgang der Geschlechter.

Erniedrigt und beleidigt: Die Frauen – abhängig, anhänglich,
ichlos und kaum einmal selbst (auf)begehrend. Ein Mann (Erich
Leukert) nähert sich als „Gottes Stellvertreter“, verheißt im
Singsang „Fürchtet euch nicht“ Trost und Rettung, bevor er
über „Sie“ (Beatrice Libonati) herfällt. Zwei Erlebnisse unter
vielen: Das Lied von der Unzulänglichkeit („Der Mensch lebt
durch den Kopf…“), gesungen und getanzt in zeitlupenhafter
Dehnung,  oder  das  zum  schrillen  Quartett  verdoppelte
Eifersuchts-Duett aus der „Dreigroschenoper“. Obwohl man an



Brecht  auch  (selbst)ironisch  herangeht,  werden  seine  Texte
nicht  denunziert.  Sie  werden  –  mit  Brecht  zu  reden  –
„kenntlicher“.

Im  tosenden  Schlußbeifall,  der  gewiß  10  Minuten  dauerte,
zeigte  sich  Pina  Bausch  nur  widerstrebend  im  Kreis  des
Ensembles.


