
Stimmungsmache,
Skandalgerede,  Voraburteile:
Dortmund  und  die
„Tannhäuser“-Premiere
geschrieben von Martin Schrahn | 29. November 2013

Kay  Voges
inszeniert  in
Dortmund  den
„Tannhäuser“. Foto:
Theater
Dortmund/Birgit
Hupfeld

Skandal! Das Wort ist ausgesprochen, ist nachzulesen schwarz
auf weiß. Der Vorgang, den es bezeichnet, wird herbeigeredet,
-geschrieben,  von  manchem  vielleicht  auch  ersehnt.
Stimmungsmache,  Beschwichtigungen,  Erklärungen  und
Voraburteile schwirren durch den Raum. Eine Debatte ist zu
verfolgen,  deren  Gegenstand  bisher  nur  fragmentarisch  sich
darstellt. Es ist so, als würde ein Schmetterlingsbein sich
aus der Raupe herausschälen, und einer ruft: „Ist das Tier
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aber hässlich“.

Worum  geht  es?  In  nüchternen  Worten  formuliert,  um  die
bevorstehende Premiere von Richard Wagners großer romantischer
Oper  in  drei  Akten  „Tannhäuser  und  der  Sängerkrieg  auf
Wartburg“ am Theater Dortmund. Regie führt Kay Voges, der
erfolgreiche,  längst  über  die  Stadtgrenzen  hinaus  bekannte
Chef  des  Schauspielhauses.  Es  ist  seine  erste  Arbeit  im
musikdramatischen Fach. Voges wird, über das Bühnengeschehen
hinaus,  multimediale  Effekte  einsetzen.  Eigentlich  ist
solcherart Inszenierungsbeigabe ein nicht mehr ganz neuer Hut.
Doch mancher Bedenkenträger fragt schon jetzt beklommen, ob
das nicht zu viel des Illustrierens sei.

Wagners  „Tannhäuser“  –  da  war  doch  was.  Genau:  etwa  die
tumultuöse Aufführung 1861 in Paris, als organisierte Gruppen
mit aller Macht (und Trillerpfeifen) das Werk des Deutschen
akustisch zerstören wollten. Ein Vorgang, der bis heute zu den
größten Eklats der Musikgeschichte zählt. Und jüngst, im Mai,
der Skandal um die Inszenierung von Burkhard C. Kosminski an
der Rheinoper in Düsseldorf. Die Premiere war die erste und
letzte szenische Vorstellung, hernach blieb der Vorhang zu,
der „Tannhäuser“ mutierte zu einem rein konzertanten Erlebnis.
Freilich, der Regisseur hatte das Werk teils in der Nazi-Zeit
verortet  und  pantomimisch  gezeigt,  wie  eine  ganze  Familie
exekutiert wird. Einige aus dem Publikum gaben an, sie hätten
ob der Zumutung einen Arzt aufsuchen müssen.

Wenige  Tage  später  stellte  Dortmunds  Opernchef  Jens-Daniel
Herzog den neuen Spielplan vor, mit eben jener Nachricht, dass
Kay  Voges  den  „Tannhäuser“  inszenieren  werde.  Um  eiligst
hinzuzufügen,  Nebenwirkungen  seien  nicht  zu  erwarten.  Dann
ging die Zeit ins Land und die Welt war in Ordnung. Nun aber,
nach einigen Überlegungen des Regisseurs, abgedruckt in der
Theaterzeitung,  nach  Einführungsmatinee  und  öffentlicher
Probe,  herrscht  plötzlich  jede  Menge  Aufgeregtheit.  Der
Knackpunkt vor allem: die Videoprojektionen.



Joseph  Tichatschek  als
Tannhäuser und Wilhelmine
Schröder-Devrient  als
Venus  in  der  Dresdner
Uraufführung  1845.
Zeichnung: F. Tischbein

Voges setzt sie im Schauspiel regelmäßig ein, etwa in seiner
Inszenierung nach Thomas Vinterbergs „Das Fest“. Die Gesichter
der Figuren werden groß auf eine Leinwand projiziert, auf dass
das  Publikum  jede  emotionale  Regung  und  deren  mimische
Entsprechung mitbekomme. Das war immerhin eine Nominierung für
den  Theaterpreis  „Faust“  wert.  Ähnliches  hat  Voges  im
„Tannhäuser“ vor. Hinzu kommt der Versuch, in dieser Figur,
taumelnd zwischen Venusberglust und hehrer Minne, Christus zu
sehen; in Anlehnung an Martin Scorseses so umstrittenen wie
glänzenden Film „Die letzte Versuchung Christi“.

Ob das gelingt, werden wir sehen. Voges sagt, Wagner, der
Verfechter  des  Gesamtkunstwerks,  hätte  den  Film  als
Gestaltungsmittel eingesetzt. Jens-Daniel Herzog hat das in
einem  Interview  ähnlich  formuliert.  Ein  Teil  der
veröffentlichten Meinung hingegen zerrt den wohlbekannten Satz
mancher Wagnerianer hervor, der Komponist habe das so sicher
nicht gewollt. Nun gut, Spekulationen sind das eine, teils
polemische Urteile über einen Probenausschnitt aber sind von
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anderem Gewicht. Vom Skandal ist vorsorglich auch schon Mal
die Rede.

„Kinder, schafft Neues!“ ist ein vielzitiertes Wagner-Wort.
Ist  der  Einsatz  der  Video-Technik  zu  neu?  Das  Dortmunder
Publikum werde durch die Bilder zu sehr von der Musik und den
Figuren abgelenkt, unkt es im Blätterwald, das Seelenheil der
Zuschauer könnte leiden. Solcherart Fürsorge ex cathedra wirkt
geradezu  putzig.  Doch  Filmsequenzen  zur  Oper  sind  den
Musikfreunden der Stadt durchaus bekannt, zuletzt gesehen in
hochgelobten  Konzerthaus-Aufführungen  von  Bartóks  „Herzog
Blaubarts Burg“ und, man staune, in Richard Wagners „Tristan
und Isolde“.

Voges hat unterdessen auf die Vorab-Urteile höchst originell
reagiert. Bei aller Verärgerung stichelte er in einer Mischung
aus Ernst und Ironie zurück. Inmitten seiner tiefsinnigen,
urkomischen,  so  erfrischend  albernen  wie  entlarvend
verstörenden Revue „Das goldene Zeitalter“, in der uns das
Leben als Endlosschleife offenbart wird, mit mehr oder weniger
gelungenen  Versuchen,  daraus  auszubrechen.  Da  dröhnt  die
„Tannhäuser“-Ouvertüre aus den Lautsprechern, und ein blondes
Barbiepuppenwesen  hämmert  manisch  in  die  Schreibmaschine
„Volle Konzentration auf die Musik“.  Konsequent fällt der
Vorhang,  das  Theater  wird  zum  kollektiven  Wohnzimmer  mit
Stereoanlage,  Rezeption  zur  behaglichen  Routine,  wie  der
alltägliche Konsum der Tagesschau. Touché!

Gut nur, dass nun, kommenden Sonntag (1. Dezember), endlich
Premiere ist, in annähernd ausverkauftem Haus. Erst dann ist
die  Stunde  ernsthafter,  kundiger  Analyse  und  ästhetischer
Beurteilung  gekommen.  Stimmungsmache  aber  vernebelt  die
Gedanken.

Informationen  zur  Inszenierung:
http://www.theaterdo.de/detail/event/513/?not=1



Im Aufzug zur Ewigkeit: Kay
Voges  beschwört  in  Dortmund
„Das goldene Zeitalter“
geschrieben von Anke Demirsoy | 29. November 2013

Und  ewig  trommelt  der
Duracell-Hase:  Szene  aus
„Das goldene Zeitalter“ von
Kay  Voges  und  Alexander
Kerlin  (Foto:  Birgit
Hupfeld/Theater  Dortmund)

Eine  monotone  Automatenstimme  zählt  bis  Neunundneunzig.
Gleichförmig,  unerbittlich.  Elektronische  Instrumente
simulieren  das  Schrittgeräusch  der  Schauspieler.
Einundzwanzig.  Tack  tack.  Zweiundzwanzig.  Tack  tack.

Alle  tragen  den  gleichen  Minirock,  die  gleichen
Riemchenschuhe, die gleiche wasserstoffblonde Lockenperücke.
Wie ferngesteuerte Barbiepuppen treten sie einzeln aus einem
Aufzug,  schreiten  roboterhaft  zwei  Treppen  hinab.  Unten
angekommen,  streifen  sie  die  Schuhe  mechanisch  an  einer
Fußmatte ab, bevor sie wieder in den Aufzug steigen, diesmal
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auf dem Weg nach oben.

So geht das hoch und runter, auf und ab, wieder und wieder,
wie  im  Traum  oder  wie  in  Trance.  So  setzen  Dortmunds
Schauspielintendant  Kay  Voges  und  sein  Dramaturg  Alexander
Kerlin das Rad der Zeit in Gang, ziehen uns hinein in den
Kreislauf der ewigen Wiederkehr. „Das goldene Zeitalter – 100
Wege, dem Schicksal die Show zu stehlen“ heißt ihr Stück, das
die Routinen des Alltags in immer neuen Schleifen zelebriert,
persifliert  und  schließlich  transzendiert.  Aus  öden
Obligationen des Lebens wie der täglichen Körperpflege und dem
Einkauf im Supermarkt haben sie eine genial-verrückte Revue
entwickelt, die das Endlos-Entertainment des 21. Jahrhunderts
kommentiert. Sechs Schauspieler strampeln sich ab im Strom der
Fließbandunterhaltung, suchen nach Wahrheit, nach Glück, nach
Erlösung.

Für etwa acht Stunden halb improvisiertes Theater reichen die
Szenen, Figuren, Videos und Musikstücke insgesamt. Zu sehen
bekommt das Publikum stets nur einen Teil davon: welchen, das
wissen weder die Mitwirkenden noch Kay Voges und Alexander
Kerlin  vorher  genau.  Beide  sitzen  mitten  im  Publikum  und
greifen per Funk und Mikrophon nach Lust und Laune in das
Geschehen ein. „Bitte jetzt Heinrich Heine“, sagt Voges zum
Beispiel  in  Richtung  Bühne,  und  schon  rezitiert  ein
Schauspieler  einen  Text,  in  dem  der  Dichter  das  „Goldene
Zeitalter“  beschwört,  einen  gottähnlichen  Zustand  des
Menschengeschlechts.
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Der  deutsche  Michel  (Uwe
Schmieder),  hier  einmal
nicht  verschnarcht,  sondern
angsterstarrt  im  Kreis  der
ewigen Wiederkehr (Foto: Edi
Szekely/Theater Dortmund)

Abrupt  wird  Heines  schöne  Vision  vom  Tagesschau-Gong
unterbrochen. Wir stolpern in die nächste Schlaufe: Die Voges-
Familie  versammelt  sich  für  die  20-Uhr-Nachrichten  am
Esstisch. Schlagworte flimmern vorüber, Lampedusa, Merkel, Uli
Hoeneß. Die Moderatoren wechseln, Eva Herman, Steffen Seibert,
Tom  Buhrow,  egal.  Alles  neu  und  doch  bis  zum  Überdruss
bekannt.  Langeweilesoße.  Manche  Parodie  ist  zum  Schreien
komisch. Manchmal passiert auf der Bühne quälend wenig. Dann
wieder bricht ein geregeltes Chaos aus, in dem uns aus allen
Ecken große Ratlosigkeit anblickt. Was jetzt? Wohin? Und vor
allem: warum?

Das  ist  eine  Zumutung,  und  nicht  jeder  ist  bereit,  sie
auszuhalten. Zuschauer verlassen den Saal, um sich etwas zu
trinken zu holen. Das ist in dieser Aufführung ausdrücklich
erwünscht.  Aber  nicht  alle  kehren  zurück.  Sollten  sie
überdrüssig geworden sein, dann sind sie an diesem Abend nicht
alleine.  Wütend  empört  sich  ein  Schauspieler  über  die
Monotonie, über die ewige Wiederkehr des längst Bekannten. Er
rebelliert, versucht auszubrechen, ist aber trotzdem weiter
Teil des Spiels. Und Peng, schon läuft wieder der Werbespot
für Zott-Sahnejoghurt, „hinein ins Weekend-Feeling“.

Die Videokunst von Daniel Hengst bleibt dem Verrinnen der Zeit
auf den Fersen. Jeder Augenblick, gerade noch live erlebt,
gerinnt in seinen Bildern zur Vergangenheit. Die Sekunde wird
zur Erinnerung, die von uns fort gleitet. Bilder splitten sich
auf, optische und akustische Echos entstehen. Zeitschleifen
überlappen  sich,  bilden  Schichten.  Dahinter  beginnt  etwas
aufzuleuchten, was sich zunächst nur erahnen lässt. Ein ferner



Schimmer,  der  Gewissheit  wird,  sobald  die  Worte  großer
Schriftsteller und Philosophen ins Spiel kommen.

Das sind die Protagonisten:
ferngesteuert,
videoüberwacht,  auf  der
Suche nach dem Glück (Foto:
Birgit  Hupfeld/Theater
Dortmund)

Ein paar Zeilen von Tschechow, ein Bruchstück von Beckett
genügen, um uns endlich sehen zu lassen. Wie aus dem Nichts
flammt  das  Licht  der  Erkenntnis  auf,  hinterlässt  eine
schillernde Spur, und alles wird plötzlich transparent. Wir
sehen  ihn  zappeln  und  pulsen,  den  heißen  Herzschlag  des
Lebens, das so toll und trostlos ist, voller Schönheit und
Stumpfsinn, extrem im Wunderbaren wie im Vulgären. Irgendwann,
wir verdrängen das gerne, gibt es für alles ein letztes Mal.
Ein letzter Spaziergang, ein letzter Morgen, ein letzter Blick
aus  dem  Fenster.  Das  Leben  aber  wird  weiter  schreiten,
gleichförmig, gleichgültig. Vorhang. Fortsetzung folgt.

Wir gehen nach Hause, mit hundert Bildern im Kopf und manchem
Zweifel im Herzen. Wir legen uns schlafen, und am nächsten
Morgen stehen wir auf. Gehen unter die Dusche, putzen die
Zähne und ziehen uns an, zuerst das Hemd, dann die Hose.
Einundzwanzig. Tack tack. Zweiundzwanzig. Tack tack.

(Informationen  und
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Termine:  http://www.theaterdo.de/detail/event/4017)

Sanftes  Licht  aus
paradiesischen  Gefilden  –
Amsterdamer  Rijksmuseum
präsentiert  „Das  Goldene
Zeitalter“
geschrieben von Bernd Berke | 29. November 2013
Von Bernd Berke

Amsterdam. Wichtig ist nicht nur wie, sondern auch wo man
lebt. Für einen Maler gilt dies wohl erst recht. Da gibt es
beispielsweise diese Sache mit dem „Delfter Licht“, das sich
unvergleichlich mild ausbreitet und alle Dinge in eigentümlich
beruhigender Klarheit hervortreten lässt.

Wer weiß: Vielleicht wäre Jan Vermeer als Künstler ein ganz
anderer geworden, hätte ihn nicht dieses Licht umhüllt und ihm
die Welt vor Augen geführt. Er musste es „nur“ noch malen…

So ist denn in der famosen Amsterdamer Ausstellung „Der Glanz
des  Goldenen  Jahrhunderts“  ein  Kapitel  eben  jenem  Delfter
Phänomen gewidmet, dessen Wirkungen auch bei Künstlern wie
Pieter de Hooch und Gabriel Metsu zu gewahren sind. Man schaue
nur, wie sich dieses Licht, als fließe es aus paradiesischen
Gefilden, in Vermeers Meisterwerk „Die Küchenmagd“ sanft über
den Brotkorb ergießt. Man schaue und staune.

So  wird  es  einem  in  dieser  einmaligen  Sonderschau  zum
200jährigen Bestehen des Rijksmuseums öfter ergehen. Zu sehen
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sind  aus  aller  Welt  zusammengeführte  Schätze  des  Goldenen
Zeitalters  der  niederländischen  Kunst,  also  aus  dem  17
Jahrhundert.

In 23 sinnreich aufbereitete Abteilungen gliedert sich die
Fülle  der  200  prächtigen  Exponate,  darunter  auch  kostbare
Alltagsgegenstände  jener  Ära  wie  etwa  edles  Mobiliar  und
funkelnde  Trinkgefäße.  Die  relativ  kurze  Anreise  nach
Amsterdam lohnt sich aber vor allem wegen der meisterlichen
Gemälde von Rembrandt, Frans Hals, Vermeer und anderen.

Abschied von der Harmlosigkeit

Gleich  eingangs  steht  man  vor  zwei  denkbar  verschiedenen
Darstellungen des Heiligen Sebastian. Während Joachim Wtewael
anno 1600 den Märtyrer sogar im Moment des größten Schmerzes
mit makellosem Leibe zeigt, erscheint er auf dem 1625 gemalten
Bild von Henrik Ter Brugghen als Mensch aus Fleisch und Blut,
den man mit Pfeilen übel zugerichtet hat. Lichtführung und
Schattenwurf verleihen der Szene eine ungeheure Dramatik. Der
Einfluss eines Caravaggio ist unverkennbar.

Es ist, als seien Strategien szenischer Dramatisierung an die
Stelle  religiöser  Überhöhung  getreten.  Zur  gekonnten
Inszenierung zählt auch die Wahl des einzig richtigen Gipfel-
Moments, beispielhaft zu sehen an Rembrandts „Raub der Europa“
(1632).

Hier  also  haben  wir  den  Eintritt  ins  große  Zeitalter  der
niederländischen Kunst, in dem sich nicht nur das Menschenbild
ändert.  Auch  der  allmähliche  Übergang  von  idealisier-  ten
Phantasie-Landschaften  zu  realistischen  Panoramen  ist  ein
Thema der Ausstellung. Die Seestücke ergehen sich nicht mehr
im unnatürlich lieblichen Spiel der Wellen, sondern schildern
die volle, lebensbedrohliche Wucht der Meereswogen. Es sind
Abschiede von der Harmlosigkeit.

Wirtschaftlich  waren  die  Niederlande  damals  erstarkt.  Wohl
auch deshalb wurden sinnliche und weltliche Dinge, wurde die



Aneignung der greifbaren Wirklichkeit zur größten Triebkraft
der  Künste.  So  raffiniert  und  täuschend  echt  wirken  etwa
manche  Stillleben,  dass  man  am  liebsten  in  die  Früchte
hineinbeißen würde. Hier ist Genauigkeit eine Lust, dort ein
Schock: Rembrandt gibt uns in „Die Anatomie des Dr. Tulp“
einen  fast  drastisch  deutlichen  Einblick  ins  Handwerk  der
Chirurgen – und eine Ahnung von der Vergänglichkeit allen
Lebens.

Sinnlichkeit und Gier

So exakt die Abbilder erscheinen mögen, so tragen sie doch
symbolische Fracht: Ein Hochzeitsporträt des Frans Hals (um
1622)  lässt  sich  letztlich  nur  verstehen,  wenn  man  weiß,
welche  Bedeutung  die  Pflanzen  als  Sinnbilder  des
Treuegelöbnisses  haben.

Von berstender Sinnlichkeit, freilich auch von Gier künden die
Genrebilder  mit  all  den  Huren,  feuchtfröhlichen  Zechern,
Kupplerinnen und lüsternen Freiern. Doch es gibt auch die
geläuterte Liebe: Welcher höhere Sinn und Edelmut waltet in
Rembrandts Paarbildnis „Isaak und Rebekka“ („Die Judenbraut“,
um 1665), dem Inbild lebenslanger Treue!

Amsterdam, Rijksmuseum (Stadhouderskade 42 / Tel. 0031/20 67
47 047). Bis 17. September. Tägl. 10-17 Uhr. Dt. Katalogbuch
(Belser Verlag) 98 DM.


