
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.

http://www.theater-koblenz.de
https://www.revierpassagen.de/46750/operetten-passagen-6-rauschender-erfolg-und-tragischer-fall-leben-und-werk-des-operettenkoenigs-paul-abraham/20171117_1003


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

Operetten-Passagen  (3):
Emmerich  Kálmáns  „Die
Herzogin  von  Chicago“  am
Theater Koblenz
geschrieben von Werner Häußner | 3. Dezember 2017
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Glamour im Halbdunkel: Szene
aus  der  Koblenzer
Inszenierung  der  „Herzogin
von  Chicago“  im  Bühnenbild
von Michiel Dijkema und mit
Kostümen von Alexandra Pitz.
(Foto: Matthias Baus)

Vielleicht passen Operetten wie „Die Herzogin von Chicago“
besser in unsere Zeit als sentimentale Liebesgeschichten mit
Friede, Freude, Happy End.

Operetten also, bei denen die Liebe ständig in der Gefahr
schwebt,  pragmatisch  als  Strategie  für  andere  Zwecke
eingespannt zu werden. Bei denen der Konflikt nicht glücklich
verpufft und die romantische Beziehung bestätigt ist. Sondern
Stücke, die entlarven, wie gefährdet, wie brüchig, ja wie
unmöglich die große Liebe, die unbedingte Leidenschaft seit
jeher sind. So wie eben Emmerich Kálmáns Operette von 1928,
die auf dem Vulkan der entfesselten „goldenen“ Zeit tanzt und
in  der  die  Liebe  von  den  aufsteigenden  Dünsten  einer
ökonomisch grundierten Rationalität erstickt würde – wenn …
ja,  wenn  es  nicht  die  süße  Illusion,  die  willkommene
Unwahrscheinlichkeit,  die  Macht  der  Erwartung  gäbe.

In  der  „Herzogin  von  Chicago“  repariert  der  Film  –  der
Inbegriff der Fiktion in dieser Zeit –, was in der bitteren
Realität wohl kaum zu retten wäre: Eigentlich ist die Romanze
zwischen dem alteuropäischen Thronfolger in einem bankrotten
Kleinstaats  und  der  dollarschweren  Erbin  eines  modernen



Wirtschaftsimperiums aus der florierenden Neuen Welt an der
Sollbruchstelle,  dem  Finale  des  zweiten  Aktes,  an  ihrem
schnöden Ende. Der Mann von Adel will herausgefunden haben,
dass er lediglich das Objekt einer zynisch-infantilen Wette
des  verwöhnten  Girls  mit  seinen  Freundinnen  ist:  Gekauft
werden sollte in Europa, was dort am schwersten für Geld zu
haben ist.

Das  königlich  sylvarische
Schloss ist bereits gekauft
und  amerikanisiert  –  der
Prinz  soll  folgen.  Marcel
Hoffmann  (Finanzminister
Graf  Bojatzowitsch),  Emily
Newton  (Mary)  und  Christof
Maria  Kaiser  (Charlie  Fox
junior).  (Foto:  Matthias
Baus)

In einer American Bar – damals wohl der Ort, an dem das
unwirkliche Leben am heißesten pulsierte – geben sich die
beiden  einen  kühlen  Abschied.  Das  letzte  Wort  könnte
gesprochen und ein tragisches Ende á la Franz Lehár besiegelt
sein – da kommt der Film, der Traum auf Zelluloid, zum Zuge:
Weil die „Herzogin von Chicago“ ein toller Stoff sei, brauche
die  „Geschichte  nach  dem  Leben“  ein  Happy  End,  um  einen
erfolgreichen Film abzugeben, verkündet Studio-Generaldirektor
Charlie Fox junior: Das Leben gleitet in die Illusion, die
Realität in die Fiktion, die Tatsachen in die Erwartung. Ob am



Ende ein Film-Finale zu sehen ist oder eine Episode zweier
Menschen,  die  sich  verfehlt  haben,  zu  Ende  geht  –  wen
interessiert’s?  Hauptsache,  der  Film  passt.

Walzerseligkeit vs. Charleston

Kálmán und seine geschickten Librettisten Julius Brammer und
Alfred Grünwald haben mit diesem Kniff ein wenig an das Spiel
mit  Illusionen  angeknüpft,  das  sie  schon  für  ihre
Erfolgsoperette „Die Bajadere“ ein paar Jahre vorher (1921)
erfunden haben. In der „Herzogin von Chicago“ prallen zwei
Welten aufeinander, repräsentiert durch Tanzmusik. Hier das
walzerselige Wienerlied und der ungarische Csárdás, dort die
neuen Modetänze, der Slowfox und der amerikanische Charleston.
Die unterschiedlichen Kulturen manifestieren sich in Rhythmen
und musikalischer Farbe. Orchester und „Jazz“-Band auf der
Bühne, schwärmende Streicher und schmeichelnde Saxophone.

Kálmán  versöhnt  die  musikalischen  Sphären  nicht.  Aber  er
transzendiert  sie:  Wenn  die  kesse  Amerikanerin  ihre
oberflächliche Vergnügungslaune hinter sich lässt, wenn der
europäische  Adlige  seine  verstockten  Vorbehalte  vergisst,
versetzt die Musik die beiden in ein Fantasie-Land jenseits
ihrer Lebenskulturen: „Komm in mein kleines Liebesboot, du
Rose  der  Prärie“  singt  Prinz  Sandor  Boris  in  exotisch-
pentatonischem Touch sich und seine Geliebte hinein in ein
fernes, untergegangenes indianisches Amerika. Dort, jenseits
ihrer Kulturen, wo das „Ursprüngliche“ gegenwärtig ist, dort
können sie ihre Liebe unbeschwert leben, sich „küssen bis zum
Morgenrot“.

Die Figuren beim Wort genommen

Eine überraschende Lösung jenseits aller Operettenklischees –
und Michiel Dijkema arbeitet in seiner Inszenierung am Theater
Koblenz heraus, wie weltenthoben dieser Traum-Raum der Liebe
ist:  rotes  Licht,  Ethno-Anklänge,  eine  Sphäre  fernab  vom
Glamour des mondänen „Grill americain“ und der marmornen Kühle
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des fürstlichen Adelssitzes.

Die Genauigkeit, mit der der niederländische Regisseur auf die
szenischen Abläufe und die Entwicklung seiner Figuren schaut,
bekommt der Operette ausgezeichnet. Dijkema – in NRW mit einer
„Salome“ in Wuppertal und durch die Uraufführung von „Nahod
Simon“ von Isiora Žebeljan (2015) in Gelsenkirchen aufgefallen
– hält sich von der erzwungen lustigen antiquierten Operetten-
Seligkeit ebenso fern wie vom bemühtem Überbau beflissener
Operetten-Retter; er nimmt die Menschen im Stück einfach beim
Wort  und  setzt  ihre  Intentionen  und  Gefühle  –  auch  die
unausgesprochenen – in treffende Körpersprache um.

Das macht die abnehmende Drehzahl, mit der die energische
Milliardärstochter  Mary  durch  ihr  Leben  wirbelt,  ebenso
glaubwürdig  wie  das  aristokratisch  resignierte
Beharrungsvermögen  des  Erbprinzen  aus  dem  Operettenstaat
Sylvarien. Mit Emily Newton, derzeit auch in Dortmund in der
„Blume von Hawaii“, und Mark Adler hat das Koblenzer Theater
zwei  prägnante  Darsteller,  die  sich  manchmal  stimmlich
allerdings zu sehr im Aplomb der Oper verirren.

Gelsenkirchens GMD am Pult

Bei Haruna Yamazaki und Peter Koppelmann als Buffopaar musste
man diese Sorge nicht haben: Die Prinzessin Rosemarie aus
einem  ebenfalls  finanzknappen  Nachbarstaat  und  der
amerikanische Tausendsassa im Dienste der verwöhnten US-Lady
finden  in  schönster  Buffo-Manier  tanzend  und  trällernd
zusammen.  Das  Ensemble  engagiert  sich  in  den  zahlreichen
kleineren  Rollen  mit  Hingabe;  auch  der  Koblenzer  Chor,
einstudiert von Ulrich Zippelius, und die Choreografien von
Steffen Fuchs tragen ihren Teil zum Gelingen dieses erfreulich
lockeren, dennoch präzis gestalteten Operettenabends bei.

In  besten  Händen  ist  Kálmáns  opulente  Musik  bei  Rasmus
Baumann. Der Gelsenkirchener GMD begibt sich – wie in seinem
Stammhaus mit der „Lustigen Witwe“ – vorurteilsfrei in die
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anspruchsvollen  „Niederungen“  des  Genres,  schenkt  den
pfiffigen Rhythmen und den Ausdruckskontrasten zwischen der
groß  besetzten  Jazz-Combo  auf  der  Bühne  und  dem  luxuriös
besetzten Orchester im Graben volle Aufmerksamkeit.

Die  Rheinische  Staatsphilharmonie  bringt  die  Schlager  aus
Kálmáns unerschöpflichem melodischem Erfindungsgeist manchmal
etwas  grob  und  lautstark  zu  Gehör,  aber  die  rhythmische
Flexibilität, die Balance der Farben, der drängende Schwung
und der variable Klang hinterlassen einen rundum überzeugenden
Eindruck.

Es zeigt sich immer wieder: Theater in der Größe von Koblenz
tragen, wenn sie nicht die vermeintlich sichere Nummer des
Gängigen  ziehen  oder  von  ökonomischen  Zwängen  erdrosselt
werden,  eine  unverzichtbare  Farbe  zur  deutschen
Theaterlandschaft bei. Diese „Herzogin von Chicago“ wird das
Publikum an Rhein, Mosel und Lahn prächtig unterhalten und
darf  für  Operettenfreunde  von  außerhalb  bedenkenlos  als
Reiseziel am Karnevals-Wochenende empfohlen werden.

Die nächsten Vorstellungen: 22., 24., 26. und 27. Februar.
Karten online oder telefonisch unter (0261) 129 28 40.

Info: www.theater-koblenz.de

Traum  und  Wirklichkeit:
Koblenz  glänzt  mit  André
Previns  Oper  „Endstation
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Sehnsucht“
geschrieben von Werner Häußner | 3. Dezember 2017

Zaghafte
Annäherung:  Mitch
(Juraj  Hollý)  und
Blanche  (Kerrie
Sheppard).  Foto:
Matthias  Baus

Vier Menschen, von Sehnsucht erfüllt: Blanche, die verletzte
Seele, die sich nach dem Zauber hinter allen Dingen sehnt. Die
sich  in  Lügen  und  Fehlern  verstrickt,  weil  ihr  Träume
wichtiger sind als Wirklichkeit. Stella, die ergeben unter der
Grausamkeit ihrer Welt und ihres Mannes leidet, ein hilfloses
Opfer, das sich ein wenig Schönheit und Würde wünscht. Mitch,
ein aufrechter, aber etwas fantasieloser Mann, gefangen in
seinen  Hemmungen,  seiner  Anständigkeit  und  dem  psychischen
Spinnennetz  seiner  Mutter.  Und  Stanley,  dessen  Ängste  mit
verbaler  Aggression,  plakativem  Männlichkeitsgehabe  und
ungeniert  ausbrechender  Gewalt  überdeckt  sind  –  aber  im
kindlichen Greinen nach Zuwendung offenbar werden.

Vier  Menschen,  deren  Lebensstrecke  die  Sehnsucht  zur
Endstation hat, wie die Straßenbahn, die Tennessee Williams
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von seinem Fenster in New Orleans beobachtete, als er sein
Stück  schrieb.  Und  deren  andere  Station  nicht  Erfüllung,
sondern Friedhof heißt. „A streetcar named desire“, eines der
erfolgreichsten Dramen des amerikanischen Autors, diente dem
musikalischen Multitalent André Previn als Vorlage für seine
Oper gleichen Namens. 1998 uraufgeführt, hat sie sich zu einem
viel  gespielten  Musiktheaterwerk  der  Gegenwart  gemausert,
immer wieder auch an deutschen Theatern inszeniert – unter
anderem 2008 höchst erfolgreich in Hagen.

Aus  dem  Jahr  1787
stammt  der  Bau  des
Theaters Koblenz, der
bei einer Renovierung
1985  wieder  dem
Originalzustand
angenähert  wurde.
Foto: Werner Häußner

Auf der Bühne des historischen Theaterbaus in Koblenz rahmt
Bodo Demelius eine anspruchslose Zwei-Zimmer-Wohnung mit der
filigranen  Eisen-Architektur  des  erblühten
Industriezeitalters.  Den  Hintergrund  füllen  einfache
Mietshaus-Ziegelfassaden. Vom Lebensgefühl der Fünfziger, als
Williams‘  Stück  und  der  weltberühmte  Film  Elia  Kazans



entstanden, sprechen die Sessel um den Nierentisch und ein
voluminöser Kühlschrank. Einfache Attribute eines Lebens knapp
über der Unterkante der Armut.

Auch die Kostüme von Claudia Caséra sprechen von dem Wunsch,
ein wenig mehr zu scheinen als man ist. Verblichener Flitter
für Blanche, ein etwas zu schreiend modisch bedrucktes Hemd
für Mitch, Südstaatler-Hüte und viel Macho-Feinripp für die
Hitze  des  Südens.  Die  Atmosphäre  ist  stimmig,  das  Milieu
passend  gezeichnet.  Behutsam  wird  der  bloße  Naturalismus
vermieden – etwa durch die Galerie, die sich über die Wohnung
spannt,  oder  durch  Haruna  Yamazaki  als  mexikanische  Frau,
geschminkt als Todesbotin wie eine Figur des mexikanischen
„Día de los muertos“.

Intendant Markus Dietze arbeitet in seiner Inszenierung mit
den Menschen des Stücks. Die Entwicklung, die Blanche von der
Lebenslüge über die Illusion bis in den Wahn treibt, zeichnet
er stimmig nach. Kerrie Sheppard verkörpert die Frau auf der
Flucht  vor  der  unerbittlich  durch  den  brutalen  Stanley
Kowalski  (beklemmend  realistisch:  Michael  Mrosek)
eindringenden Realität in jeder Nuance ihres Spiels. Sie ist
das Opfer, das sich fadenscheinige Fassaden aufbaut, bis sie
unbarmherzig abgerissen werden und nur noch die Flucht in den
Wahn bleibt. Sheppard ist gesanglich immer dann glaubwürdig
und  nahe  bei  ihrer  Figur,  wenn  sie  die  allzu  voluminöse
Emission  hinter  sich  lässt  und  psychologische  Nuancen  in
Piano-Facetten  und  in  differenzierten  Tönungen  des  Klangs
ausdrückt.



Poker  der  Machos  (von
links): Michael Mrosek, Jona
Mues,  Christoph  Plessers,
Juraj Hollý. Foto: Matthias
Baus

Konzentriert gelingt so die für das psychologische Verständnis
der Figuren entscheidende Szene zwischen Blanche und Mitch im
zweiten  Akt:  Zwei  zutiefst  einsame  Menschen,  die  einander
bräuchten, um sich zu befreien – aus den halb eingestandenen
Alpträumen  der  Vergangenheit  und  aus  der  psychischen
Umklammerung  durch  eine  dominierende  Mutter.  Juraj  Hollý
beglaubigt als Mitch mit seinem warm abgetönten Tenor und
seinem  sorgsam  geformten  Spiel  die  sensible  Seite  eines
Mannes, der nicht wirklich in die raue Runde Poker spielender
Prolls passt, der im entscheidenden Moment jedoch den Aufbruch
nicht wagt.

Christoph  Plessers  (Steve)  und  Jona  Mues  (Gonzales)
komplettieren das Männerquartett mit sorgfältig entwickelten
Personenstudien. Irina Marinaş als Blanches Schwester Stella
hat ihre Rolle verinnerlicht; mit schüchternen Momenten des
Aufbegehrens hat sie keine Chance gegen ihren ordinären Mann.



Kerrie  Sheppard
(Blanche)  und
Michael  Mrosek
(Stanley) in André
Previns  „A
streetcar  named
desire“ in Koblenz.
Foto: Matthias Baus

Previns  Partitur  merkt  man  an,  dass  ein  erfahrener
Operndirigent musikalische Mittel in kluger Dosierung einsetzt
und der Stimme den Primat einräumt. Schostakowitsch hat in
„Lady  Macbeth  von  Mzensk“  die  grellere  und  komplexere
Vergewaltigungs-Musik geschrieben, doch Previns ökonomischer
Mitteleinsatz  macht  aus  der  demütigenden  Szene  gleichwohl
einen  dramatischen  Höhepunkt.  Eine  Musik  ohne  Avantgarde-
Anspruch,  aber  eminent  theaterwirksam  und  über  das
unverkennbare Können hinaus auch mit Momenten, die nur so und
nicht  anders  für  das  Drama  geschrieben  sein  könnten.
Musiktheater,  das  unter  die  Haut  geht.

Die Rheinische Philharmonie hat unter Enrico Delamboye ihre
Spielkultur  weiter  ausgebaut.  Es  gibt  weder  klangliche
Nachlässigkeiten noch rhythmische Unschärfe. Vor allem in den
nächtlich  leisen,  den  fiebrig  lauernden,  den  gebrochen
traurigen  Klängen  beweisen  sich  die  Solisten  in  rund



gestaltetem Ton und in filigranem Zusammenspiel. Den Tutti
nimmt Delamboye das Fett von den Hüften, lässt straff und
konzentriert  artikulieren  und  findet  die  Balance,  die  den
Spielraum zum Gestalten weitet. Nicht nur das Orchester – das
gesamte Koblenzer Ensemble glänzt mit dieser Produktion, die
über die Region hinaus einen Stern verdient hätte.

Aufführungen  am  22.,  27.  und  30.  Juni.  Info:
www.theater-koblenz.de

Köstliches am Wegesrand (4):
„Schuller“  oder  „Hahn“?
Beide, keine Frage!
geschrieben von Rudi Bernhardt | 3. Dezember 2017
Vor fast genau einem Jahr pries ich an dieser Stelle hymnisch
und tief überzeugt einen Ort der Gaumenfreude im vulkanischen
Teil der Eifel und stellte fest, dass im „Café Schuller“ an
der  Leopoldstraße  in  Daun  großartig  gespeist  werden  kann.
Damals nahm ich mir vor, dorthin ein zweites Mal zu gehen, um
festzustellen, ob denn das Niveau gehalten werden konnte. Ich
tat’s und das „Café Schuller“ hielt auch 2013, was es mir 2012
versprochen hatte.
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Café Schuller in Daun
und  seine
Kaffeemühlensammlung.

Diesmal kostete ich eine Früchtetorte, meine Lieben Andrea und
Yannic taten es mir nach. Unser aller Urteil: Umwerfend, wie
vor  Jahresfrist.  Ich  mochte  noch  nachlegen  und  orderte
Bratkartoffeln mit Omas Sülze. Die Bratkartoffeln – als hätte
ich  sie  selbst  zubereitet  (was  stets  nach  dem  Rezept
geschieht, wie ich es meiner Mutter abgeschaut habe), die
Sülze köstlich, wenn auch nach meinem Geschmack etwas zu fest
im Gallert, ich mag es da lieber etwas wackeliger, so dass das
Gallert  am  Berührungsrand  mit  den  heißen  Kartoffeln  dahin
schmilzt.

Meine Lieben einigten sich sodann auf kleine Bratwürste mit
Sauerkraut  und  Bratkartoffeln,  was  beide  genüsslich  und
kritikarm zu sich nahmen. Kleines Manko, ihrerseits geäußert:
Die Würstchen hätten auch dunkler gebraten sein können, aber
das ist ja Sache des individuellen Geschmacks.

Im vielfach ausgezeichneten Café Schuller war denn auch der
Service untadelig. Und das nicht nur an unserem Tisch. Auch
als eine Rotte hungriger Holländer das schmucke Lokal betrat
und naturgemäß ein wenig angeranzt ausschaute, weil sie mit
dem  Rad  bei  mäßigem  Wetter  und  unmäßigem  Regen  unterwegs
waren, blieb die Servicetruppe gelassen. Jeder Radler erhielt
eine  Sitzunterlage,  dass  er  den  Hosenboden  auf  diese
platzierte  und  dem  Mobiliar  kein  Wasserschaden  (oder
Schlimmeres)  zugefügt  wurde.  Anschließend  gab’s  zur
Zufriedenheit  der  wackeren  Pedaltreter  alles,  was  die
Konditorei  hergab.

Und  als  wir  uns  dann  mit  einem  glaubhaften  „Bis  Bald!“
verabschiedeten,  gab’s  noch  für  jeden  eine  der  köstlichen
Eifeler Trüffel, welche ich auf der Stelle glücklich grunzend
zu mir nahm, meine Lieben sie hingegen für den Abend aufhoben,
dass der Tagesgenuss noch nachklingen konnte. Unser Fazit: Das



„Café Schuller“ an der Leopoldstraße in Daun wirbt für sich,
seine Leckereien und Attraktionen (u.a. zählen dazu auch 450
Kaffeemühlen aus allen alten Zeiten) halten alle Jahre wieder,
was sie versprechen.

Für  die  einen
beängstigend (wg. Höhe)
für  die  anderen
faszinierend:  die
Anfahrt  zur  Feste
Ehrenbreitstein.

Um noch einen neuen Tipp zu verbreiten, habe ich da das „Café
Hahn“ in der Festung Ehrenbreitstein 180 Höhenmeter über dem
Rhein. Schon die Anreise ist für die einen Abenteuer pur und
für die anderen Hochgenuss im wahren Wortsinne. Um es genau zu
sagen, wir schwebten ein mit einer Kabinenseilbahn, die zur
Koblenzer  Bundesgartenschau  2011  gebaut  worden  war  und
blickten unter allgemeinem „Ah und Oh“ hinab auf den Vater
Rhein und das „Deutsche Eck“, um oben angekommen zunächst von
den martialischen Wucht der Feste überwältigt zu werden und
anschließend vom Hungergefühl, das im „Café Hahn“ innerhalb
der meterdicken Festungsmauern trefflich zu stillen sei, wie
wegweisende Schilder versprachen.
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Café  Hahn  in  der
Festung, eine Feste des
guten Geschmacks.

Mehrerlei  kam  zusammen:  vortreffliches  Wetter,  angenehmer
Freisitz,  ungeheuer  geduldiges  Personal,  das  auch  die
schlimmsten Gästinnen und Gäste aussaß – und dann Flammkuchen
für die Meinen und Saumagen für mich. Wow, die Meinen priesen
geschlossen den Flächenkuchen auf dem Brett und sogen ihn in
Begleitung eines üppigen Salates ein. Während ich stumm vor
mich hin schlang und nur meine Augen verraten ließ, dass diese
meine Wahl nicht zu übertreffen war. Es gibt zwar nur eine
klitzekleine  Karte  im  Festungscafé,  die  aber  hat  wirklich
gutbürgerliche Klasse.

Nun genieße ich schon zum zweiten Male die Erinnerung an Eifel
und Umgebung und habe längst beschlossen, diesen rauhschönen
Fleck Landschaft alsbald wieder zu besuchen – und sei es nur,
um weitere Leckereien am Rand meines Weges durch Rheinland-
Pfalz zu kosten.

Das  Erbe  von  „Tegtmeier“
wirkt  weiter  –  Jürgen  von
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Manger  wurde  vor  80  Jahren
geboren
geschrieben von Bernd Berke | 3. Dezember 2017
Von Bernd Berke

Nun ja, es stimmt: Nirgendwo sonst als in Koblenz wurde Jürgen
von  Manger  am  6.  März.  1923  (also  morgen  vor  80  Jahren)
geboren. Die Stadt am Mittelrhein in allen Ehren, doch wir
wollen sie nun ganz rasch ausblenden. Denn das, was Manger
alias „Tegtmeier“ ausgemacht hat, begann, als er mit 9 Jahren
nach Hagen kam. Hier, am Saum des Ruhrgebiets und von außen
her kommend, hat er wohl ein besonders genaues Gespür für die
Sprache dieser Region entwickeln können.

Der  1961  von  ihm  ersonnene  und  seither  bodcnständig
verkörperte Rcvier-Kumpcltyp „Adolf Tegtmeier“ hat die an Ruhr
und  Emscher  gesprochene  Mundart  in  die  letzten  Winkel
Deutschlands getragen; auf zahllosen Tourneen, via Hörfunk,
Fernsehen oder Schallplatte – und übrigens auch auf einer
Scheibe,  die  er  seinerzeit  eigens  für  die  Leser  der
Westfälischen  Rundschau  produzierte.

Die immensen Mühen der Bildungssprache

Es war kein redseliges Idiom, das Tegtmeier im Munde wälzte.
Letztlich war’s eine Kunstsprache, freilich gespeist aus dem
wirklichen Wortgebrauch der Gegend. Stets merkte man Tegtmeier
die  immensen  Mühen  des  Satzbaus  an,  die  Reibung  der
Alltagsausdrücke mit Hoch- und Bildungssprache. Aus solchen
Nöten erwuchs Komik, jedoch keine hämische. Denn hier zeigten
sich auch Wahrhaftigkeit und Würde der „kleinen Leute“. Nur
deshalb konnte die Figur Identität stiften – bis heute, wo
etwa ein Herbert Knebel die Tradition fortführt.

Anhand einer neuen CD-Edition (mit vier Scheiben) kann man ihn
nun  nachschmecken  –  diesen  ureigenen  Humor,  der  nie
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schnellfertig  oder  brachial  daherkommt,  sondern  sich  stets
langsam  entfaltet:  Noch  einmal  sind  hier  die  makabren
Einlassungen  des  „Schwiegermuttermörders“  vor  Gericht  („Da
hab‘ ich ’se gesächt“) zu hören; abermals erleben wir mit dem
freudig-beflissenen Halb-Banausen Tegtmeier „Wilhelm Teil“ im
Theater. Trefflicher ist die (überwindbare) Schwellenwirkung
der hehren Kultur .selten geschildert worden. Der Gang zum
„Heiratsvermittler“, Gedanken über „Feines Benehmen“ und „Die
Mieterversammlung“ – all‘ dies und noch viel mehr ist drauf
auf den Silberlingcn.

Jugendzeit und erste Auftritte in Hagen

Zurück nach Hagen: Hier hatte Jürgen von Manger das Fichte-
und das Dürer-Gymnasium besucht, hier war er bereits von 1939
bis 1941 Statist (u. a. im „Tell“) beim Theater.

Von 1941 bis 1945 war Jürgen von Manger Soldat. Die bitteren
Erfahrungen in Russland blitzten zuweilen auch in späteren
Sketchen auf. Schon 1945 kehrte er ans Hagener Theater zurück,
diesmal als regulärer Darsteller (Stücke von „Othello“ bis
„Maria  Stuart“).  1947  zog  es  ihn  ans  von  Saladin  Schmitt
geleitete Bochumer Schauspielhaus, zeitweise spielte er auch
in Gelsenkirchen. Parallel dazu absolvierte Jürgen von Manger
zudem ein komplettes Jura-Studium in Köln. Es kam beizeiten
auch  Tegtmeier  zupass:  Sein  Ringen  mit  Juristen-  und
Amtsdeutsch  beruhte  auf  Kenntnis.

1985 erlitt Jürgen von Manger einen Schlaganfall und konnte
fortan nicht mehr auftreten. Mit 71 Jahren starb er am 15.
März 1994 in Herne, beigesetzt wurde er in Hagen-Delstern.
Seine Witwe, Ruth von Manger, die heute bei Kassei lebt, hat
dem Bochumer CD-Label Roof Music den gesamten Nachlass ihres
Mannes anvertraut.

Jürgen von Manger: „Wunderbar“. 4 CDs (25,90 Euro) bei Roof
Music, Bochum (Tel. 0234/29878-16). Indigo-Bestell-Nr.: 21612
/ Internet: www.roofmusic.de


