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Mabhlers Theater

Nicolas Mahler lebt und

arbeitet in Wien. Fuir das Editorial
von Reihe 5 zeichnet der
lllustrator in jeder Ausgabe einen
kleinen Theatercomic

Editorial 3

Liebe Flichtige,

wer einmal abends zur »goldenen Stunde« am Meer
sal oder an einem klaren Morgen mit der Kaffee-
tasse in der Hand aus dem Fenster in den Himmel ge-
schaut hat, kennt diese Magie: das in Rosa getlinchte
Farbenspiel der Wolken, das zu einem gliihenden
Orangegelb wird oder aus einem feurigen Rot sanft
abgliiht. Es dauert meist nur einen kurzen Moment, in
dem man andachtig den Atem anhilt, bis die Sonne
versunken ist oder der gleiRende Tag anbricht.

Die Arbeiten des Kiinstlers Emilio Chapela, die das
Titeldossier dieser Ausgabe anléisslich des Ballett-
abends AUGEN/BLICKE zieren, verweisen auf diesen
Moment. Allerdings sehen wir hier keine Sonnen-
unter- oder -aufgiange, sondern Bierglaser. Wieso
auch nicht? Der Inhalt kann bei Durst genauso
schnell verschwinden.

Tanz ist eine fluchtige Kunstform. Drei Stlicke beim
Stuttgarter Ballett versuchen, den Reiz des Moments
auf der Blihne zu verdichten, gar festzuhalten. Wie
das gelingt, erfahren Sie auf den folgenden Seiten.

Ihre Staatstheater Stuttgart

In diesem Stdck
werden Probleme
direkl angesprochen.
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S.14 Cécile Wajshrot

Die Texte der Franzosin sind Geschen-
ke. Behutsam und klug ndhert sich die
Autorin ihren Themen an, denen sie
durch sprachliche Feinheit und gedank-
liche Raffinesse Tiefe verleiht. Zudem
Ubersetzt sie, schreibt Horspiele und ist
Mitglied der Deutschen Akademie fiir
Sprache und Dichtung.

S.30 Ulf Pape

Fur das Herrenmagazin GQ interviewt
der Kulturredakteur Personlichkeiten
wie Keanu Reeves, Hugh Jackman,
Christoph Waltz, Eddie Redmayne und
Javier Bardem. Am liebsten beschreibt
Ulf Pape den Wandel unserer Gesell-
schaft am Beispiel auergewohnlicher
Biografien.

S.34 Marta Vovk

Die deutsch-ukrainische Kinstlerin
erschafft Bilder, in denen popkulturelle
Elemente mit existenziellen Fragen des
modernen Selbst Hand in Hand gehen.
So entsteht ein assoziatives Wechsel-
spiel zwischen Banalitdt und Pathos.
Marta Vovks Arbeiten umfassen Malerei
und Installation. Sie lebt in Berlin.

S.38 Robert Fischer

Der Miinchner Fotograf findet immer
einen besonderen Winkel. Die Kom-
position, das Licht, selbst die Farben
sind in seinen Bildern nie gewohnlich.
Seine Aufnahmen zeugen von groer
Intensitdt - so wie die, die er fir diese
Ausgabe von Reihe 5 mit dem Stutt-
garter Ballett gemacht hat.

Impressum

Herausgeber
Die Staatstheater Stuttgart

Marc-Oliver Hendriks

Viktor Schoner
Intendant Stuttgarter Ballett
Tamas Detrich

Burkhard C. Kosminski

Beratung der Herausgeber
Sarah-Maria Deckert, Johannes Erler

Redaktionsleitung
Sarah-Maria Deckert

Redaktion

Claudia Eich-Parkin, Ingo Gerlach,
Johannes Lachermeier (Oper);

Pia Christine Boekhorst,

Lucy Van Cleef (Ballett);

Gwendolyne Melchinger, Lorena
MoRmer (Schauspiel);

Christoph Kolossa

Gestaltung

Selina Sterzl, Bureau Johannes Erler
Lektorat

Svenja Hauerstein, Sylke Kruse,
Sebastian Schulin

Anzeigen

Amelie Kruse
anzeigen@staatstheater-stuttgart.de
Druck

Westermann Druck | pva, Braunschweig
Erscheinungsweise

dreimal pro Spielzeit

Anschrift

Die Staatstheater Stuttgart
Oberer Schlossgarten 6
70173 Stuttgart

PORSCHE

Hauptsponsor des
Stuttgarter Balletts

LB=BW

Partner der
Staatsoper Stuttgart

Fotos: Samuel Kirszenbaum, David Paul Maharan, privat, privat



WWW.KESSLER-SEKT.DE » FAHRENHEIT COMMUNICATIONS PARIS

AN DER PERLAGE TUFTELN

WRAMDE RESERVE

2014

»Georges«, der splendide Vintagesekt aus Deutschlands nach der »méthode traditionnelle«. Gelagert Gber sechzig

altester Sektkellerei, in wenigen Worten: Gekeltert aus Char- Monate auf der Hefe. Aufgelegt in limitierter Stickzahl.
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Panorama
Kurz vor dem Auftritt im
GroRen Schauspielhaus
3 Berlin — auch genannt:
Theater der Viertausend.
Eines der groRten und
beeindruckendsten
Theater der Weimarer
Republik und Heimat
zahlreicher spektakula-
rer Revuen, die Berlins
» Revue-Konig« Erik
Charell in den 1920er-
Jahren entwickelte.
1928 feierte die Revue-
Operette Casdnova
dort ihre Premiere, zwei
Jahre spater das
legendare WeiRe Réssl.
Das flauschige Puschel-
kostlim im Bild stammt
aus Fir Dich von 1926.
Und was lhnen durch die
Schwarz-Wei-Ab-
bildung an Farbpracht
entgeht, reichen wir mit
der Wiederaufnahme
unserer Version von
Casanova nach. Live und
in Farbe.
Ab 2. Aprilim
Opernhaus
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Der Vorhang muss hoch!
Wie bekommt

man so viele
Mitarbeiter*innen
satt?

»Die Theaterkantine hat mindestens
vierzehn Stunden am Tag gedffnet, und
mein Team ist mit siebzehn Leuten grof
genug, um alle Mahlzeiten und Snacks
zwischen Frithstiick und Feierabend an-
bieten zu kdnnen. Zugleich sind die Gas-
te im Haus sehr divers: Menschen aus
flinfzig Nationen mit unterschiedlichen
Kuchenkulturen, Biiroangestellte neben
Biihnentechnikern, Maskenbildnerinnen
und BalletttGnzern, die alle ihren ei-
genen Erndhrungsbedarf haben. Wir
sind uns mit dem Haus einig, dass wir
eine besonders hohe Qualitat anbieten
wollen mit frisch gemahlenem Kaffee,
regionalen Zutaten und gesundheitszer-
tifizierten Mentilinien.

Damit wir dabei alle zufriedenstellen
und so wenig wie mdglich wegwerfen,
helfen uns die Arbeitspldne des Hau-
ses: Wann haben Orchester oder Chor
frei? Wann sind die Bithnenmann-
schaften im Haus? Und wann endet
die Ballettprobe? Morgens starten wir
um 8.45 Uhr mit dem Friihstuicksange-
bot, ab 11.30 Uhr gibt es drei Haupt-
komponenten - mit Fleisch oder Fisch,
vegetarisch und vegan - und verschie-
dene Beilagen sowie eine grofe Salat-
bar. Ab dem ruhigeren Nachmittag
wechseln wir bis 23 oder 1 Uhr in den
A-la-carte-Betrieb. So garantieren wir
relativ kurze Standzeiten und effizien-
tes Wirtschaften. Und dann kitmmern
wir uns auch noch um die Versorgung
interner Veranstaltungen und naturlich
um die Gdste der Vorstellungen.«
Alexander Scholz von Scholz Kulturgastro-

nomie verantwortet unter anderem den
Kantinenbetrieb der Staatstheater

Aufgezeichnet von Christoph Kolossa

Apropos...

... Flichtigkeit. Wir haben Kiinstlerinnen und
Kinstler der Staatstheater Stuttgart
anlasslich des Titelthemas dieser Ausgabe
gefragt, woran sie gern festhalten wiirden

»Mein GroRvater war Kiinstler.
Auf seine Werke schrieb er auf
Italienisch den Satz »Der Dichter
entzliindet die Worte«. Als Kind
bastelte ich mit ihm einmal eine
Collage, da ersetzte er »Dichter«
durch »Matteo<. Diesen Moment
mochte ich festhalten.«

Matteo Miccini, Erster Solist beim Stuttgarter Ballett, zu sehen
beim Ballettabend AUGENBLICKE

»Richtig festhalten mochte ich
keinen Moment. Das Spannende
am Leben ist ja das Loslassen -
sonst verweigere ich mich der
Weiterentwicklung; die Fliichtig-
keit zu akzeptieren, um den
Moment wertzuschatzen — sonst
verpasse ich ihn vielleicht.«

Pauline GroRmann, Ensemblemitglied am Schauspiel Stuttgart, zu
sehen als Ophelia in Burkhard C. Kosminskis Inszenierung von Hamlet

»So vieles an der Mutterschaft
existiert nur voriibergehend.
Unsere Tochter ist jeden Tag neu,
ebenso wie ihr Vater und ich.
Alles, was wir erleben, I6st sich
auf und entwickelt sich weiter.
Darin liegt Schénheit und
Schmerz.«

Rachael Wilson, Mezzosopranistin, zu erleben als Blanche in der
Neuproduktion Dialogues des Carmélites

Illustration: Nadine Redlich; Fotos: Alwin Maigler, Ingrid Hertfelder, Matthias Baus
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Das Ding

Pommes

Fast Food? Oder doch Haute Cuisine?

In der Inszenierung Gelbes Gold

am Schauspiel Stuttgart sucht ein Mann
nach dem perfekten Pommes-

Rezept — und findet ein soziales Bindemittel

11

Edel mit Triffel, in trendiger Chiasamenpana-
de, in Heipluft frittiert, high protein, low carb
oder rot-weif: Pommes sind angekommen - in
allen Gesellschaftsschichten und Lebensstilen.
Sie sind kulturelles Allgemeingut und werden
verlasslich neu interpretiert. Das gunstige, ka-
lorienreiche Arbeiter*innenessen hat Einzug
gehalten in die gehobene Gastronomie. Aus
einer einfachen Beilage ist ein hochwertiges
Kultprodukt geworden, das nicht mal eine Ver-
marktungsstrategie braucht - denn auf Pommes
konnen sich wirklich alle einigen.

In dem Stiick Gelbes Gold von Fabienne Dur
geht es unter anderem darum, Pommes zu
revolutionieren und das perfekte Rezept zu {in-
den. Fritz, Betreiber einer Frittenbude in einer
Plattenbausiedlung, versteht sich als wahrer
Pommes-Sommelier. Perfektion hdnge von vie-
len Faktoren ab: der richtigen Kartoffelsorte und
deren Anbauform, dem richtigen Messer und der
Schnitttechnik, der Art und Dauer des Frittierens.
Aber gibt es das wirklich? Die eine optimale Zu-
bereitungsart bei so vielen unterschiedlichen
Geschmadcken? Essen die Leute lieber kulina-
risch exquisite »Pommes frites«, oder wollen sie
insgeheim nicht doch die guten alten »Pommes
Schranke«? An Fritz’ Fritteuse gibt es dazu klare
Antworten: Wie Mensch seine Pommes isst, sage
alles uiber den Charakter.

In unserer Inszenierung steht das »gelbe
Gold« jedenfalls fiir etwas, das in jedes Milieu
passt, das sich verdndern lasst, um allen Men-
schen Genuss zu verschaffen, egal ob als Fast
Food oder als Haute Cuisine. Bei uns soll der
Geruch tatsachlich Teil des Theatererlebnisses
werden. Ich finde den Duft frisch zubereiteter,
salziger Pommes lecker. Jeder verbindet etwas
mit dem spritzenden Frittierfett. Das weckt Er-
innerungen: an den unerlaubten Snack von der
Schule nach Hause, an Stadionbesuche, an den
Imbissstand um die Ecke, an eine schmuddelige
Grofstadt. In unserer Auffithrung soll eine At-
mosphdre zwischen Baustelle, Plattenbau und
Fritteusenduft sinnlich erfahrbar werden.

Johanna Rédder-Mikow, Regisseurin

Aufgezeichnet von Florian Heurich
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[ Ziele

...die Elisa Carrillo Cabrera als neue Direktorin der John Cranko
Schule verwirklichen méchte

1.Ganzheitliche
Ausbildung

Wir wollen den jungen Menschen
nicht nur die Technik beibringen, son-
dern auch ihr Herz, ihren Geist und
ihre Seele inspirieren. Das ist es, was
eine*n Kunstler*in ausmacht. Wenn
man spdter einmal auf der Bithne
steht, kommt es nicht nur auf die per-
fekten Tanzschritte an, sondern auf
die ganze Personlichkeit.

2.Crankos Erbe

Ich bin wegen John Cranko Tdnze-
rin geworden. Seine Ballette haben
mich begleitet, seit ich mit vierzehn
oder fliinfzehn Jahren in meiner Hei-
matstadt Mexiko Romeo und Julia
gesehen habe. Mit Crankos Rollen
kann man erwachsen werden, da
es fur jede Lebensphase die richtige
Partie gibt. Crankos Choreografien
und sein Stil sollen der ndchsten
Generation beigebracht und durch
neue, junge Tdnzer*innen in die
ganze Welt getragen werden.

3. Enge Verbindung
zwischen Schule
und Compagnie

Die Compagnie und die Schule sind
wie eine Familie. Raumlich liegen
sie nah beieinander, und es gibt
einen intensiven Austausch. Fur die
Schiiler*innen ist das eine grofte Mo-
tivation, dasselbe hohe Niveau wie
die Tanzer*innen zu erreichen. Und
umgekehrt wird die Compagnie durch
den Kontakt mit dem Nachwuchs aus
threr tdglichen Routine gerissen.

4. Kulturelle Vielfalt

Unsere Schiiler*innen kommen aus
vielen Ldndern. Die unterschiedlichen
Kulturen machen die Schule lebendig
und offen. Man lernt von anderen Tra-
ditionen und Personlichkeiten. Jeder
Mensch hat ein besonderes Licht, und
dieses Licht soll auf die anderen Men-
schen abstrahlen.

5.Korperliches und
seelisches Wohl

Unsere Schuler*innen sind zwischen
sieben und achtzehn Jahren alt, die
meisten leben weit weg von ihren
Eltern. Wir Lehrer*innen mochten
ihnen Halt und Unterstiitzung in einer
herausfordernden Phase des Lebens
bieten. Es ist mir sehr wichtig, dass die
Kinder gesund bleiben und ein Gefiihl
der Geborgenheit und Liebe in einer
Art Ersatzfamilie bekommen. Denn
als Balletttdnzer*in braucht man
physische und psychische Balance.

6. Breite Bildung

Die jungen Menschen sollen nicht nur
tanzen lernen. Neben ihrer normalen
externen schulischen Ausbildung ha-
ben sie bei uns Unterricht in Ballett-,
Musik- und Literaturgeschichte, um
die Hintergrinde der Rollen besser
zu verstehen. Der Unterricht fin-
det auf Deutsch und Englisch statt;
die Ballettschritte haben franzosi-
sche Bezeichnungen. So kommen
die Schiiler*innen automatisch mit
Fremdsprachen in Kontakt.

7. Internationale
Zusammenarbeit

Ich mochte Kontakt halten mit Schulen
in anderen Landern. Es sollen Projekte
mit internationalen Gasten entstehen.
Stuttgart war schon immer ein Ort, an
den Kiinstler*innen von tberallher ge-
kommen sind und der neue Talente flir
die Ballettwelt hervorgebracht hat.

Illustrationen: Lea Dohle



[

S

e

.‘ |1
en Sparten
Staa er Stuttgart. L
eint eude an der Kut
den Begegnungen mit de

4

ta o

Ge sam mit |

wir die Arbe r Staats
aktiv begleiten.

Werden Sie Teil unseres
Férdervereins.

Wir freuen uns auf Sie!

lhr Weg zu uns:

Forderverein der
Staatstheater Stuttgart e.V.
Charlottenstraflle 21a
70182 Stuttgart

Telefon 0711/25 26 9570
info@foerderverein-staatstheater-stgt.de
www.foerderverein-staatstheater-stgt.de -



14

Titelthema: Flichtigkeit

Das Unbekannte zulassen
Die Leichtigkeit des
Augenblicks schafft Raum
fiir Uberraschungen.
Und die brauchen wir
so dringend.

Ein Essay anlasslich
des Ballettabends
AUGEN/BLICKE

Text: Cécile Wajsbrot
Bilder: Emilio Chapela
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16 Titelthema

1=

Was mag das flir eine Umwdalzung gewesen sein,
als Ende des 18. Jahrhunderts die geologische Zeit
heraufdimmerte? Plotzlich betrug das Alter der
Erde nicht mehr nur ein paar Tausend Jahre, wie
es die theologische Auslegung der Bibel vorgab,
sondern Milliarden von Jahren, so man der dama-
ligen Entdeckung der Geologen Glauben schenk-
te. Die Geburt der geologischen Zeit wird auf das
Jahr 1795 datiert, in dem die Theorie der Erde
von James Hutton erschien. »Die Zeit der Natur
ist unendlichg, schrieb der schottische Geologe.
Und: »Wir finden keinerlei Spuren eines Anfangs
und keinerlei Aussicht auf ein Ende.« Plétzlich
verschob sich der Anfang in unendliche Fernen,
plotzlich fiel die Geschichte der Erde nicht mehr
mit der Menschheitsgeschichte zusammen. An-
gesichts der geologischen Zeit sahen sich die
Menschen in die Leere des Unbekannten ge-
worfen, ein Geflihl, dem wir uns vielleicht annd-
hern kénnen, indem wir uns die Darstellung der
Geschichte unseres Planeten im Magstab eines
Tages ansehen. Dann wiirde die Spezies Mensch
erst um 23.59 Uhr die Weltbiihne betreten. Ein
kurzer Augenblick in der Weite der Zeit — wie auch
die Erde mit all den astronomischen Neuentde-
ckungen immer weiter auf einen winzigen Punkt
im Weltall zusammenschrumpft.

-2 -

In La Messe de I'athée (Die Messe des Atheisten),
einer der unbekannteren Novellen von Balzac,
geht es um den berithmten Chirurgen Desplein,
der zu der Zeit, als Balzac die Geschichte schreibt,
schon beinahe vergessen ist. »Der Ruhm des Chi-
rurgen gleicht dem des Schauspielers«, heif3t es
dort, »der nur zu seinen Lebzeiten existiert und
dessen Fahigkeiten wir nicht mehr erleben kon-
nen, nachdem er von uns gegangen ist.« Ein er-
staunlicher Vergleich, in dem sich Medizin und
Schauspiel in der Fluchtigkeit des Augenblicks
treffen, zu einer Zeit, als es noch keine Aufnah-
men gab und sie Spuren nur in der Verganglich-
keit eines Kérpers oder in der Erinnerung an eine
Auffuhrung hinterlieen, zu reinen Namen wur-
den, die so lange gesagt wurden, bis sie nur noch
eine leere Hiille, eine Klangfolge, waren.

Heute hat sich unser Geddchtnis gedehnt,
heute konnen wir uns ein Theaterstlick oder ein
Ballett ansehen, ohne ins Theater zu gehen, ein
Musikstlick horen, ohne ins Konzert zu gehen.
Audio- und Videoaufzeichnungen haben uns die
Gabe der Allgegenwart geschenkt, die Fahigkeit,
dort zu sein, wo wir nicht sind, wo wir noch nie

gewesen sind, in Raum und Zeit zu reisen. Aus
diesem gesteigerten Geddchtnis ziehen wir un-
seren Nutzen. Die Note, die in der ndchsten Note
verschmilzt und verschwindet, die Tanzbewe-
gung, die in der ndchsten sogleich aufgeht, das
Vergdngliche, das vergeht: als hatten wir all das
aufgegeben, um in ein Zeitalter des fortwdhrend
erneuerten Erinnerns einzutreten, das von Me-
diatheken und Klicks befeuert wird.

-3-
Wie schreibt man seine Memoiren?, fragt sich
Virginia Woolf, als sie an einem autobiografi-
schen Text zu arbeiten beginnt, den ihre Schwes-
ter, Vanessa Bell, ihr aufgetragen hat, bevor sie
zu alt ware und alles vergessen hdtte. Das ist der
Ursprung dieses Sketch of the Past, einer Skizze
der Vergangenheit, die Woolf 1939 entwirft, die
aber unvollendet bleiben wird - der Krieg, die
Arbeit an anderen Blichern und die Depression
siegen Uber diesen Versuch. In jedem Fall, sagt
Woolf, sei die Person, die schreibe, nicht die
Person, die die Ereignisse, etwa in ihrer Kind-
heit, erlebt habe. Und die Person, die schreibt,
weif nicht mehr, wer dieses Kind gewesen ist.
Virginia Woolf versucht, die urspriingliche Sze-
ne zu beschreiben, die Gefiihle wiederaufleben
zu lassen - das Rauschen der Wellen, das sie
in ihrem Bett liegend hort, im Ferienhaus in
Cornwall, den Wind, der den Vorhang aufbldht.
Was sie einen »moment of being« nennt, einen
Augenblick des Daseins, das Gefiihl, in diesem
einen Moment voll und ganz da zu sein - die
reine Gegenwart. Diese »moments of being«
sind von smoments of non-being« umschlossen,
Augenblicken des Nichtseins, die ungleich zahl-
reicher sind. Sie treiben in der Ferne dahin, klei-
ne Inseln aus Licht in einer undurchdringlichen
ozeanischen Nacht. Wie eine Erscheinung,
eine Erleuchtung - als existierte der Augenblick
an sich und als gentgte es, sich in ihn hinein-
zubegeben. Dabei vergniigt sich Virginia Woolf
sogar mit der Vorstellung, eines Tages konnte es
eine Maschine geben, die sich mit diesem Au-
genblick, dieser Szene, verbindet, wozu man sie
nur an eine Steckdose anschliefen misste. Doch
bevor es diese Erfindung gibt, sind es die Worte,
die dem Augenblick sein Dasein schenken, wird
der Szene im Schreiben Wirklichkeit verliehen.
Ansonsten wiirde es sie nicht geben. »Never-
moreg, das Verdikt von Edgar Allan Poes Raben,
schwebt uber der menschlichen Existenz. Nur
das kiinstlerische Schaffen - das immer ein Wie-
der-Schaffen ist - hdlt den Augenblick in einem



Funken Ewigkeit fest. Oder die unwillkiirliche Erin-
nerung, wie Proust sie beschrieb, ihr unerwartetes
Auftauchen aus einer in den Tee getunkten Made-
leine und der von ihr wieder heraufbeschworene
Geschmack eines ganzen Universums.

—4 -
»Wir nageln Holz zusammen, um daraus ein Haus
zu machen, aber bewohnbar wird es erst durch
den Raum im Innern.« Dieser Satz {indet sich
im elften Kapitel des Tao-Te-King von Laotse, das
er der Leere und dem Nichtsein gewidmet hat.
Die Fulle ist unertrdglich. Ein Haus, das allein aus
Mauern besteht, ist nicht bewohnbar. Nur die Lee-
re, die in die Wand gegrabenen Tiiren und Fenster,
macht das Haus bewohnbar. Nur das Nichtsein
ermoglicht das Sein, nur durch das Vergessen gibt
es Erinnerung, und der Augenblick kann nur exis-
tieren, weil er sich von der Welle der Einformigkeit
abhebt, sich von ihr unterscheidet, weil er fliichtig
ist, weil er vergeht. Wir versuchen, an die Dauer zu
glauben, und versuchen, sie unentwegt herzustel-
len, wiederherzustellen. Aber die Unterbrechung
ist notwendig. Coleridge erzdhlt, wie ihm einmal
im Traum ein langes Gedicht eingegeben wor-
den sei, Kubla Khan. Das er nach dem Erwachen
gleich aufzuschreiben beginnt. Doch da klopft es
an der Tur. Ein Einwohner aus Porlock mochte ihn
besuchen, und er bleibt eine ganze Stunde. »Als
er wieder in seinem Schlafgemach war, fahrt
Coleridge in seinem Vorwort fort, smusste der
Autor nicht ohne bittere Enttduschung feststel-
len, dass er zwar noch eine wirre Erinnerung an
das allgemeine Thema seines Traumbilds hatte,
dass aber der gesamte Rest, mit Ausnahme von
vielleicht acht oder zehn verstreuten Versen oder
Bildern, verschwunden war wie die Spiegelungen
an der Oberflache eines Wasserlaufs, in den ein
Stein geworfen worden war, nur dass sie, weh
mir!, sich nicht wieder wie jene zusammenzu-
fligen verstanden.« Und so kam es, dass dieses
Langgedicht nur mehr an die fiinfzig Verse um-
fasst. Umgekehrt konnte man aber auch sagen,
dass das Gedicht dank der Unterbrechung mehr
ist als nur die Niederschrift eines Traums, dass
es zu einem literarischen Werk geworden ist, da
es die alchemistische Arbeit der Zeit, der Erin-
nerung - einer versetzten Wahrnehmung -, und
damit ein Wieder-Schaffen ermdglicht hat.

-5-
In seinem Essay Sprache und Mythos von 1925
unterscheidet Ernst Cassirer mit Hermann Usener
verschiedene Arten von Gottern. Die erste Kate-
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gorie sind die Augenblicksgoétter. Ein Ereignis -
ein Augenblick, wiirde Woolf sagen — durchzuckt
uns. Eine Quelle schiefit vor einem durstigen
Reisenden auf. Und dieser Augenblick wird so-
gleich vergottert. Der Reisende denkt nicht: Ein
Gott hat diese Quelle aufsteigen lassen, als ich
Durst hatte. Sondern: Diese Quelle ist gottlich,
und auf diese Weise ldsst er Quelle und Gottheit
in einer Darstellung augenblicklicher Ewigkeit,
fliichtiger Ewigkeit, verschmelzen. Aber, fahrt
Cassirer fort, ein solches Vorgehen setzt ein
Denken voraus, in dem das gewohnliche, all-
tdgliche Universum und das heilige Universum
voneinander getrennt sind. In der Gottlichkeit des
Augenblicks kommen wir vom einen ins andere,
aber nicht in einem Raum-Zeit-Kontinuum, son-
dern in einem jahen Sprung von einer Kategorie
in die andere. Der derart vergottlichte — anders
gesagt: aus der Masse hervorstechende, in Erin-
nerung bleibende - Augenblick wird der Stetigkeit
des Lebens enthoben und Ubersiedelt an einen
unbekannten, einzigartigen Ort, an dem man
ihn betrachten kann: nun, da man ihn einge-
fangen hat, ihm zugleich eine Biihne bietet und
die Negation seines Seins - sein Fliefen, seine
Freiheit, das Ineinanderfallen von Auftreten
und Verschwinden.

-6 -

Denn wir brauchen diese Leichtigkeit, den Fluss,
der nicht aus einer geraden Linie besteht, sondern
Raum fir das Unerwartete, die Uberraschung
ldsst. Nicht im Voraus schon wissen, was pas-
sieren wird, nicht sofort verstehen, was gerade
passiert. Das Unbekannte zulassen. Dass sich
der Augenblick ereignen kann, mit der ihm inne-
wohnenden Unterbrechung und Einzigartigkeit,
in der monotonen Abfolge erwartbarer Tage. Und
plotzlich, ganz und gar unvorbereitet, steht da je-
mand auf der StraRe. Es war unwahrscheinlich,
dass man sich zur selben Zeit am selben Ort be-
finden wiirde, und trotzdem ist es passiert. Man
kann die Kette der Ereignisse zurtickverfolgen,
die sich gleichzeitig zugetragen haben missen,
um an diesem Punkt aufeinanderzutreffen. Aber
nichts kommt der Uberraschung nahe, dass ge-
nau das geschehen ist. Die Begegnung zweier
Vergdnglicher, fiir einen Augenblick vereint. Das
Unerwartete. Hiiten wir uns also vor allzu vielen
Erkldrungen, lassen wir die Tur geoffnet — und
eines Tages wird die Uberraschung geschehen.

Aus dem Franzdsischen von Frank Sievers

Mehr tGber die Autorin auf Seite 6
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Tanz ist eine fllichtige Kunstform. Doch der Weg
zu einem neuen Stick ist lang. Vom Reiz des Moments
und seiner Verdichtung auf der Blihne berichten vier
Choreograf*innen des Ballettabends AUGEN/BLICKE

In Schonheit schwelgen
- Christopher Wheeldon tber
Within the Golden Hour -

Auch wenn ein Ballett schon vor Jahren entstan-
den ist: Es ist nie alt. Thm wird immer wieder
neues Leben eingehaucht, an einem neuen Haus,
mit neuen Tdnzer*innen. Es ist die Interpretation,
die ein Stiick lebendig hdlt. Die Schritte bleiben,
aber die Substanz verdndert sich. Je nachdem,
wie jemand atmet und musikalische Phrasen
korperlich tibersetzt. Wie bei Within the Golden
Hour. Es entstand 2008 fiir die Compagnie des
San Francisco Ballet und ist von den Gemadlden
Gustav Klimts inspiriert. Ich war sehr angetan von
seinen Mosaiken, davon, wie sich das Gold und
die Flachen ineinander verschlingen. Dazu stiefd
ich auf die farbenreiche Musik von Ezio Bosso.

Im Stick begegnen sich sieben Paare bei
Sonnenuntergang, zur titelgebenden »goldenen
Stunde«, und sie bewegen sich mal spielerisch,
mal kampferisch. Choreografisch liegt die Be-
tonung darauf, den Kérper maximal zu nutzen,
selbst bei den Schritten, die wie geschlendert
aussehen. Diese Intensitat wird zusatzlich an-
geregt durch den schimmernden Sound Bos-
sos. Seine Klanglandschaft hdlt sich im Raum,
wird von den Kérpern der Tanzer*innen erfasst
und mit dem Rhythmus verbunden. So kann
der getanzte Moment Uber das Augenblickliche
hinausweisen.

Ankerpunkte der Choreografie sind drei
Duette. Das zentrale ist sehr langsam und lasst
mich an nordische Landschaften in Island den-
ken. Also an Gegenden, in denen man noch an
Madrchen und Magie glaubt. Man kann in diese
magische Welt eintauchen und sie mit seinem
Innersten verbinden. Das Stuck scheut sich auch
nicht vor Schonheit. Und dem Publikum wird er-
laubt, in dieser Schonheit zu schwelgen.

Vergangenes Jahr bekam Within the Golden
Hour neue Kostume, weil das San Francisco
Ballet unsere langjahrige Zusammenarbeit mit
einer neuen Produktion feiern wollte. Wir haben
den Modedesigner Zac Posen gebeten, dem Bal-
lett einen frischen Look zu verleihen und es in
einen neuen Kontext zu setzen. Er trennte sich
von den auf Klimt verweisenden Gold-Applika-
tionen der Kostiime von Jasper Conran. Durch
die intensiven Farben des Sonnenuntergangs be-
wahrte Posen die romantische Note des Stticks,
aber auf zeitgemdafe Weise. So kann sich das
Auge noch mehr auf den Tanz konzentrieren, und
die Verbindung zwischen den tanzenden Paaren
wird deutlicher.

Fur mich ist auferdem das Licht sehr wichtig.
Mit einem Lichtwechsel zur richtigen Zeit und
passend zur Musik kann man die Sehgewohn-
heit des Publikums komplett drehen, Schatten
werfen, Kérper verdndern. Oft feile ich wdhrend
einer laufenden Produktion gemeinsam mit
dem Lichtdesigner an den Temperaturen der
Farben und damit an den emotionalen Nuancen.
Nach 25 Minuten ist das Sttick vorbei. Und wir
werden mit dem Gespenst unserer Erinnerung
und den Geflihlen, die es in uns wachgerufen
hat, zuruckgelassen.

Woas ist schon eine Minute?
- Vittoria Girelli Uiber ihre Neukreation —

Im Moment zu leben, fdllt mir gar nicht so leicht,
weil ich eigentlich immer damit beschdaftigt bin,
Pldne zu schmieden und zu tiberlegen, was als
Ndchstes kommt. Dabei ist es wichtig, die Auf-
merksamkeit nicht so sehr auf die Zukunft oder
die Vergangenheit zu richten als auf das Jetzt.
Ballett kommt dem entgegen. Es ist eine unmit-
telbare Kunstform. Jede Auffihrung ist anders
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und nie vorhersehbar. Diese Einmaligkeit hat
ihren besonderen Reiz. Nichts ist garantiert. Zeit
wird im Theater ohnehin ganz anders wahrge-
nommen. Was ist schon eine Minute in einem Le-
ben? Schnell verflogen. Auf einer Bithne entfalten
sechzig Sekunden Stille oder Dunkelheit dagegen
eine magische Wirkung und fordern uns auf, pra-
sent zu sein. Es ist immer wieder interessant fiir
mich zu erleben, wie unterschiedlich das Publi-
kum auf solche Leerstellen reagiert.

Die Inspiration fiir mein Stiick hat mit Chaos
und Kosmos zu tun. Beide gehéren untrennbar
zusammen, das eine kann nicht ohne das andere
sein. Mich interessiert nicht das Durcheinander
an sich, sondern das erste Einsetzen einer Ord-
nung, aus der dann die Natur, das Leben, erwach-
sen kann. Ich habe mich im Vorfeld mit Hesiods
antikem Werk Die Entstehung der Gotter befasst.
In dieser 700 v.Chr. entstandenen Theogonie
analysiert der griechische Dichter die Erschaf-
fung der Welt mit all ihren mythologischen Gott-
heiten. Dabei steht das Chaos fir den urspriing-
lichen Zustand der Leere und der Dunkelheit vor
der Erzeugung des Kosmos. Und in dieser Leere
entsteht ein Keim. Ich mdchte ein Ballett zeigen,
das diese Idee einer ersten Ordnung nach dem
Chaos aufgreift.

Wenn ich ein Stiick kreiere, geht es mir darum,
eine andere Dimension zu erschaffen, in die das
Publikum eintauchen kann. Als Choreografin tra-
ge ich ein klares Bild von dem in mir, was ich
erzdhlen mdchte. Auch wenn ich bisher abstrakte
Werke kreiert habe, nenne ich sie nicht gern »abs-
trakt«. Ich wiirde sie lieber als »narrative Abstrak-
tionen« bezeichnen. Es liegen ja Ideen und eine
Dramaturgie zugrunde. Dieses Konzept ist auch
flir den Komponisten Davidson Jaconello wichtig,
der fur fast all meine Stiicke die Musik geschrie-
ben hat. Unsere Arbeit startet, indem ich ihm von
meiner Idee erzdhle und ihm dazu Bilder zeige.
Fur meine Neukreation werden wir erstmals Live-
musik haben. Ich choreografiere zum ersten Mal
fir die Opernbthne mit Orchester.

Mir ist es wichtig, dass auch die Tdnzer*innen
verstehen, was ich mit ihnen zu erschaffen ver-
suche. Mit ihnen spreche ich iber meine Idee,
bevor wir die Choreografie erarbeiten. Dann ge-
ben sie ihre Gefiihle hinein und erreichen damit
das Publikum. Und sie konnen ihre eigene Ge-
schichte in meiner finden. Der Kreationsprozess
ist ein Austausch, bei dem auch ich neue Impulse
erhalte und verarbeite.

Wach im Dazwischen
- Paul Lightfoot und Sol Leén tiber Shut Eye -

Ob Musik, Licht und Schatten, die Videoprojek-
tion, der Tanz: Alles in Shut Eye ist auf Fliich-
tigkeit ausgerichtet. Aber nicht in einem tempo-
rdren Sinn. Der Titel verweist auf den Ubergang
zwischen Wachsein und Schlafen. Es geht um
die Frage, ob den Eindriicken aus dem Stadium
des Wegddmmerns zu trauen ist. Ob sie real sind
oder innere Eingebung. Dabei geht es nicht um
richtig oder falsch, sie haben nur einen anderen
Ursprung. Es geht um den Moment, in dem wir die
Realitdt, so wie wir sie mit unseren Sinnen wahr-
nehmen, loslassen und in diesem hochsensiblen
Zustand ihre Transformation zulassen.

Im Halbschlaf kann selbst ein harmloser, win-
ziger Gegenstand den Schatten eines Monsters
werfen. Der Stummfilm nutzt solche Vergroe-
rungseffekte. Shut Eye greift dies auf. Dazu ha-
ben uns die Zeichnungen des US-amerikanischen
Ilustrators Edward Gorey beeinflusst. Mit wel-
cher Perfektion er aus einer Vielzahl an Strichen
verschiedene Bildebenen erschafft und daraus
seine Figuren entstehen ldasst. Gorey ist ein Meis-
ter der Charakterisierung, jede seiner Figuren hat
ihre eigene Identitdt. Dies haben wir auf unsere
acht Protagonist*innen Ubertragen. In Shut Eye
ist jede der Figuren gleich wichtig. Selbst wenn
sie In dem engen Raum isoliert scheinen, bilden
sie eine verwobene Gemeinschaft.

Wir begeben uns nicht von der realen Welt
in das Land der Traume, wir bleiben genau im
Dazwischen. Wir liefern keine Narrative, keine
verstdndliche Story, eher Emotionen, die dem
Publikum erlauben, sich mit ihnen zu verbinden.
Ausgehend davon, kann es sich auf seine eigene
innere Reise machen. Auch durch die Wahl der
Musik. Der Grofiteil wurde von Frédéric Chopin
geschrieben. Olafur Arnalds hat dessen Komposi-
tionen aufgegriffen und ist in diese musikalische
Welt getreten. In den Ohren des Publikums klingt
sie vertraut und fremd zugleich.

In unserer Arbeit versuchen wir, ehrlich aus-
zudrticken, wo wir als Menschen zum jeweiligen
Zeitpunkt stehen. Nicht singuldr, sondern in Ver-
bindung mit anderen. Was macht das Miteinan-
der aus? Vielleicht eher das, was unausgespro-
chen bleibt. Das kann Tanz aufscheinen lassen
und damit tief bertihren. Insofern ist unsere Ar-
beit personlich und universell zugleich. Sie weist
tiber den Moment der Auffiihrung hinaus.

Aufgezeichnet von Julia Lutzeyer
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Des Dandys neue Kleider

Mit Pretty Privilege und Der ideale Mann lassen gleich
zwei Inszenierungen Oscar Wildes Figur des Dandys
wiederauferstehen. Gehort dieses Mannlichkeitsbild ins
Antiquariat, oder rettet der Dandy unsere Gegenwart?

Text: UIf Pape

»Meine Bestimmung war es, der
Sensible zu sein.« Der Mann, der die-
sen Satz fur sich in Anspruch nimmt,
ist ein moderner Wiederganger des
Dandys. Jep Gambardella flaniert
als bedeutender Schriftsteller und

30 Magazin

Kunstkritiker durch Rom. Der Film La
Grande Bellezza - Die grofie Schon-
heit inszeniert den Gentleman als
Fixstern der italienischen Kultur-
landschaft. In Gambardella spiegelt
sich vieles von dem, was Oscar Wilde

als unabdingbar flr einen Dandy
sah: Das einwandfreie Auftreten in
ausgesuchter Mode bestimmt das
Augere, das Innere ist empfindsam,
sensibel, wie Gambardella es nennt.
Er ist alleinstehend, aber sexuell

Der Dandy

aller Dandys:
Schriftsteller
Oscar Wilde - in
neuem Gewand

Illustration: Ines Walk (www.quizworld.de)



Pretty Privilege
Der Autor und
Regisseur Wilke
Weermann
beleuchtet im
Schatten des
heutigen durch
Social Media
gepragten Korper-
kults unseren
Schonheitsbegriff
und interpretiert
einen der bekann-
testen Romane
der Moderne neu:
Das Bildnis des
Dorian Gray von
Oscar Wilde.
Urauffithrung am
7. Februar im
Kammertheater

aktiv. Die Sinnlichkeit ist Teil des
dsthetisierten Lebenskonzepts, und
die Themen der Stunde reflektiert
ein Dandy nicht nur, er setzt sie.
Seinen gesellschaftlichen Status hat
ein Dandy nicht qua Geburt, sondern
aus der Bedeutung, die er sich selbst
gibt. Ein Dandy bietet sich als wan-
delnder Spiegel der Gesellschaft an.
Das Umfeld eines Dandys hat das
grofe Gluck, sich in thm spiegeln zu
dirfen, ja in den Genuss seiner bril-
lanten Urteile zu kommen.

Der Witz an diesem Film-Dandy
aus dem Jahr 2013 allerdings ist, dass
er ausgesprochen alt ist. Haben wir
es hier mit einem der Letzten sei-
ner Art zu tun? Tanzt der dekadente
Hedonismus langsam Richtung Aus-
gang? Paolo Sorrentino, Autor und
Regisseur des Films, stellt mit dem
Abtasten der Grande Bellezza auch
die Frage danach, ob er stirbt, der
Dandy an sich. Ist die Party vorbei?
Zwolf Jahre und eine grundlegende
#MeToo-Debatte spdter ist die Fra-
ge noch brisanter: Wo im heutigen
Geschlechter-Karussell konnte der
Dandy Platz finden?

Bevor wir Uber das Ende des
Dandys nachdenken, schauen wir
in seine Geburtsstunde. Die liegt im
viktorianischen Zeitalter, Mitte des
19. Jahrhunderts, einer Zeit, in der
das Biirgertum mit dem aufkom-
mendem Wohlstand der Industria-
lisierung begann, die héfische Kultur
und ihre Ausschweifungen nachzu-
ahmen. Einer der Ersten seiner Art
war Beau Brummell, geboren 1778
in London, der als Sohn der Mittel-
klasse diese uberwinden wollte.
Aus heutiger Sicht wirde man ihn
einen Influencer nennen. Seine
navyblauen Jacketts mit goldenen
Knopfen spiegeln sich heute noch
im Old-Money-Style.

Der damalige Dandyismus lief
sich aber nicht nur an der Mode von
London und Paris festmachen. Mit
dem Dichter Charles Baudelaire wird
der Dandy zu einem metaphysischen
Vermittler von Schonheit. In seinem
Band Die Blumen des Bdsen besingt
der Pariser in dem Gedicht An eine,
die voriiberging die zufdllige Begeg-
nung mit einer fremden Frau: »Du
Schone, mir verloren,/ Durch deren

Blick ich jahlings neu geboren,/ Werd
in der Ewigkeit ich dich erst wieder-
sehn?« Im richtigen Moment Schén-
heit zu erkennen und zu wiurdigen
ist ein Grundprinzip im Selbstver-
stdndnis des Dandys. Das Flanieren
auf den Boulevards von Paris ist kein
sinnloser Zeitvertreib, sondern die Er-
moglichung des Zufalls wie der Be-
gegnung mit der schonen Fremden in
Baudelaires Gedicht.

Aus dieser Haltung leitet sich die
Dekadenz ab: das Asthetisieren des
ganzen Lebens. Nur wer von Schon-
heit umgeben ist, so die Dandy-Logik,
kann auch Schénes hervorbringen.
Der Asthetizismus zieht sich bis in
politische Dimensionen. Bei seiner
grofien USA-Reise unter dem Motto

»Dreimal die
Woche abends
Oper, mindestens
funfmal am Tag
Kleiderwechsel und
die ganze Saison
jeden Abend min-
destens zweimal
Dinner aufier Haus.
SO was nennen

Sie faul?«

»Beautifying America« zweifelt Oscar
Wilde im Jahr 1882 am Fiihrungs-
anspruch der Amerikaner. Der Grund:
Die Tapeten ihrer Wohnrdume seien
die hdsslichsten der Welt. Wer so
wohne, kdnne nicht fiithren.

An Aussagen wie dieser ist das
Talent zur Selbstthematisierung
abzulesen. Steile Thesen, Uber die
fast 150 Jahre spdter noch gelacht
werden kann. Ein Dandy lebt davon,
sich so in den Raum zu stellen, dass
er nicht nur gesehen, sondern auch
gehort wird, selbst wenn er nicht
einmal etwas zu sagen hat. Der du-
RBere Auftritt alarmiert, der Inhalt
amusiert, und der Lebenswandel
ldsst Augenbrauen nach oben wan-
dern. Der Wille zur Mufie und der

unverhohlene Hedonismus stehen in
krassem Kontrast zur aufkommen-
den Leistungsgesellschaft. Luxus
soll im Sinne des pflichtbewussten
Blirgertums Belohnung sein, nicht
etwa Luxus um des Luxus willen
oder - noch verddchtiger — »’art
pour l'art«, wie Oscar Wilde und
seine Weggefdhrten proklamierten,
durchaus mit dem Anspruch, genau
damit einen gesellschaftlichen Bei-
trag zu leisten. Der Dandy wird eine
Gegenposition zur puritanischen
Genussfeindlichkeit. Mufe statt
Fleify — mit dieser Haltung zieht der
Dandy den Generalverdacht der
Faulheit auf sich.

In Oscar Wildes Komodie Ein
idealer Gatte ladt das Ehepaar
Chiltern die Londoner High Socie-
ty zu Drinks in ihre Stadtvilla ein.
Als der Freund des Hauses, Lord
Caversham, eintrifft, erkundigt er
sich, ob sein Sohn auch schon da
sel, Lord Goring, »der Taugenichtsx.
In der Ubertragung von Elfriede
Jelinek, die am Schauspiel Stuttgart
Regisseur Marco Storman unter dem
Titel Der ideale Mann auf die Biih-
ne bringt, fragt der Vater nach dem
Taugenichts in jelinekscher Bissig-
keit: »Mein faules Weichei von Sohn
zufdllig da?«

Lady Chiltern findet derlei Zu-
schreibungen falsch fiir den Sohn,
der ebenfalls ein geschdtzter Freund
des Hauses ist. Sie flihrt seine zahl-
reichen Tatigkeiten auf: »Dreimal
die Woche abends Oper, mindestens
funfmal am Tag Kleiderwechsel und
die ganze Saison jeden Abend min-
destens zweimal Dinner aufer Haus.
So was nennen Sie faul?« Da haben
wir ihn! Den Dandy, mitsamt dem
Streit um seine Legitimation. Wilde
gibt aber ausgerechnet dem Dandy
in der Komaodie aus dem Jahr 1894
eine entscheidende Rolle. In Der
ideale Gatte geht es um politische
Interessenkonflikte, um Lobby-
ismus, Erpressung und Verrat. Es
ist der Dandy Lord Goring, der in
der Gesellschaftssatire moralisches
Oberwasser behdlt. Er deeskaliert. Ex
gibt Orientierung. Er entbloft Intri-
gen. Er appelliert an die Liebe. Sein
guter Stil ist der Stil seiner aufrich-
tigen Haltung.
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Ganz anders ergeht es dem be-
rihmtesten Dandy der Geschichte,
ebenfalls aus der Feder Oscar Wildes,
Dorian Gray. Sein Streben nach voll-
kommener Schénheit betreibt er so
exzessiv, dass nicht er altert, sondern
das Bildnis, das von ihm angefertigt
wurde. Das Schauspiel Stuttgart holt
ihn mit dem Stuck Pretty Privilege
von Wilke Weermann zurtick auf die
Bithne, der auch Regie flihrt. Aus
heutiger Sicht ldsst sich Das Bildnis
des Dorian Gray als Longevity-Farce
lesen. Der Mensch verkommt in sei-
nem Dandyismus zu einer blutleeren
Hille. Seine Ideale verkimmern als
Posen, seine Mode zdhlt mehr als
seine Haltung, sein Rausch ubertrifft
sein Wirken.

Wenn das mal nicht vertraut
klingt. Im Social-Media-Zeitalter
gibt es unzdahlige Dorian Grays, In-
fluencer, Models, Poser, Mdnnlich-
keitsdarsteller, Blender, Hochstapler
und Lifecoaches - oftmals gefangen
in den Bildern ihrer selbst, Worthiil-
sen in ihre Ringlichter brabbelnd.
Was in der Caption steht, ist schon

Auf der Schatten-
seite des Dandy-
1Ismus steht das,
was man fruher
einen Egomanen
genannt hat,
spater wurde der
Begriff Narzisst
hochfrequent fur
mannliche Selbst-
bezogenheit
eingesetzt

lange egal, und genauso ist es mit
dem Wort, das Dandys heute offen-
bar nicht mehr ergreifen. Woran ist
dieser Typ Mann gescheitert?

Bevor der Dandy zu einem ge-
sellschaftlichen Kostiim verkommen
ist, fand er im Laufe des 20. Jahr-
hunderts seinen Weg in den Pop.
Kaum jemand erfand den Dandy so
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virtuos neu wie David Bowie. Der
Meister der Maskerade lehnte welt-
liche Zuschreibungen so gekonnt
ab, dass er einfach als »der Mann,
der vom Himmel fiel« in Erinnerung
bleibt. In den 1980ern war es der
Fotograf Robert Mapplethorpe, der
selbst zwar weniger als Dandy lebte,
aber doch mafgeblich dazu beitrug,
neue Perspektiven auf den nackten
mannlichen Koérper zuzulassen, und
damit das Bestreben von Mdnnern
nach korperlicher Schonheit in die
Mitte der westlichen Gesellschaften
trug. Zu Beginn des 21. Jahrhunderts
gipfelte dieser Trend in der Metro-
sexualitat. Manner wie David Beck-
ham und Justin Timberlake machten
keinen Hehl mehr daraus, schon sein
zu wollen. So schlieft sich der Kreis
zur Geburtsstunde des Dandys.

Auf der Schattenseite des Dandy-
ismus steht das, was man friiher ei-
nen Egomanen genannt hat, spdter
wurde der Begriff Narzisst hochfre-
quent fiir mdnnliche Selbstbezo-
genheit und soziales Unvermodgen
eingesetzt. Auch das Wort Autist hat
eine Karriere gemacht, um Mdnner
schlichtweg als das zu beschimp-
fen, was sie sind: Mdnner — wenig
empathisch, im Verhalten erratisch,
auf sich selbst bedacht und, Trom-
melwirbel, hier kommt das Wort, mit
dem Mdnnlichkeit per se in Verruf
gebracht worden ist: toxisch. Beson-
ders tragisch, dass Mdanner das selbst
getan haben. Aber was hat der Dandy
damit zu tun? Und wie kommt er aus
seiner Krise wieder heraus?

Anfang der 1990er-Jahre ver-
unglimpfte der Schriftsteller Bret
Easton Ellis den Dandy als Ameri-
can Psycho. In dem Roman ist der
Flaneur ein Serienmdrder, an Grau-
samkeit nicht zu Uberbieten, dsthe-
tisch aber einwandfrei eingerichtet,
Spitzenverdiener an der Wall Street,
durchgestylt und gesund lebend.
Vielleicht funktioniert gerade der
Wall-Street-Banker Patrick Bateman
perfekt als Sollbruchstelle von den
Anfdngen der Dandys des 18. Jahr-
hunderts bis zum Mann von heute.
Aus dem Status quo der Mdnnlich-
keit ist ihre Krise nicht mehr wegzu-
denken, und im Post-#MeToo-Zeit-
alter ist - zum Gluck - die ungleiche

Verteilung von Privilegien zwischen
Mdnnern und Frauen nicht mehr zu
Ubersehen. Ein Mann, der im Sin-
ne des Dandys stets unverbindlich
bleibt, sich seine Freiheiten gonnt,
hier und da ein Bonmot fallen lasst
und dann die ndchste Sonnenblume
anfliegt, nebenbei noch die jingsten
feministischen Positionen aufsagen
kann, ist einfach vorbei. Out. Nicht
mehr zeitgemdaf. Der heifit inzwi-
schen Ubrigens nicht mehr Dandy,
sondern »performative male«.

Der US-Zukunftsforscher Scott
Galloway veroffentlichte gerade sein
aufsehenerregendes Buch Notes on
Being a Men. Er beschreibt darin die
Vereinsamung junger Mdnner als
eine der groften Herausforderun-
gen der kommenden Jahre - wirt-
schaftlich, gesundheitlich und sozial.
Was Eltern ihren Sohnen vermitteln
mussten, sagt Galloway tdglich in
den grofen Nachrichtensendungen
der USA, sei »kindness« - Glite, Zu-
gewandtheit, Freundlichkeit. Wenn
es den romischen Schriftsteller Jep
Gambardella aus La Grande Bellezza
wirklich gdbe, wiirde er an dieser
Stelle aufhorchen, einmal an seiner
Zigarette ziehen und beipflichten:
»Sag ich doch! Meine Bestimmung
war es, der Sensible zu sein.«

Bestenfalls sind Mdnner sensibel
im Sinne der Verbindlichkeit - und
im Fall des Dandys vielleicht we-
niger in ihrer Eigenschaft des Pro-
klamierens als in ihrer Eigenschaft,
ihrem Umfeld etwas abzulesen, was
von Bedeutung fiir unser Miteinan-
der ist, kurz gesagt, einfach mal zu-
zuhoren. So kénnte der Dandy aus
seinen inzwischen eingestaubten
Samtanziigen noch mal auferstehen
und beweisen, dass wirklich guter
Stil keine Mode ist.

Im Wandel der Zeit nicht auf eige-
nen Privilegien zu bestehen, sondern
das Miteinander neu auszuloten,
konnte die Wachheit, die ein Dandy
fir sich in Anspruch nimmt, leisten.
In seinem Hit »Changes« von 1971
singt David Bowie: »Turn and face the
strangek, zu Deutsch: »Dreh dich um
und stelle dich dem Fremden.« Von
Baudelaire wissen wir, wie schon das
sein kann.

Mehr tGber den Autor auf Seite 6

Der ideale Mann
Einen scheinbar
idealen Mann -
makellose Karriere,
integrer Charak-
ter - holt eines
Abends die Vergan-
genheit ein. Elfriede
Jelinek kleidet
Oscar Wildes suffi-
sant satirische
Gesellschafts-
komddie in eine
gnadenlos harte
Sprache voller ent-
larvendem Wort-
witz, inszeniert von
Marco Storman.
Premiere am

28. Marz im
Schauspielhaus



Babe, are you okay?

Die Musiktheater-Performance hdisslich as fuck 6ffnet Raume jenseits
des Erflillungszwangs. Warum das nétig ist? Ein Blick ins Netz genligt...

N SR B —

Es ist doch kein Bodyshaming,
wenn ich sage, dass sie echt
zugenommen hat!

Das hat ja auch was mit der
Gesundheit zu tun... Ich find’s
halt besorgniserregend.

Gefallt mir - Antworten - 7 Wo.

Auf der Suche nach der passenden

LEGGINGS
s It

Kemmentiers » BODYs
e unseren
8-Tage-Daeter-Guide

Jetzt kaufen

unknown

Kommentiere »BODY« unter diesen Artikel und W
schicken dir unseren 3-Tage-Detox-Guide fiir reif
glowing Haut

Babe, are you okay? You've barely
touched your full potential.

Mit langen Haaren hast du mir besser gefallen. 36
r—-—‘_
Welcher Nasentyp bist du?
Sellerie?
Kohlrabi?

Q

WHAT | EAT IN A DAY TO STAY CLEAN
§**a jusmmm  (ONLY CLEAN EATING  mm—"
HIGH PROTEIN RECIPES > 1500 KCAL)

\

Ich find’s bisschen eklig, wenn Frauen so lange
Beinhaare haben. Ist halt meine Meinung.

I3 Hilireich (0) e

BEAUTY

Ich stehe eher so auf natlrliche
Frauen, also ohne gemachte Titten
und so.

Q78 112245 Q 18.489 |, Wb &

r
o Ich bin schlau, aber blond und
supermegahot

These bitches could never, glaub mir,
ichkann

Du willst ein'n Body? (Ja) dann musst
dupushen (uh)

Rettichnase?

Gefallt mir - Antworten - 5 Wo.

hasslich as fuck

erforscht die
dunkle Seite der
Schoénheit: wo
Wellness zum
Zwang wird, weil
der Kérper jung, fit
und makellos sein
muss. Es beginnt
eine Suche nach
Befreiung von den
AnmalRungen einer
Welt voller Filler
und Filter. Wie
kdnnte Versohnung
aussehen mit
einem Korper, der
nie genugt, und
mit dem Blick,

der ihn standig
bewertet?
Urauffithrung
am 16. Januar
im JOIN

JOIN / hdsslich as fuck 33



»Was wir sehen
wollen, 1st das
Unvorhersehbare«

INTERAKTION ist der Titel eines neuen
multimedialen Stuttgarter Ballettabends.
Ein Gespriach mit den Choreografen
Friedemann Vogel, Martino Semenzato
und Fabio Adorisio liber Kommunikations-
wege, -mittel und -tiicken im Alltag

— und auf der Buhne

Interview: Sabine Leucht

Fotos: Robert Fischer

Friedemann Vogel, Martino
Semenzato, Fabio Adovrisio, das
Digitale wird immer wichtiger,
aber als Tdnzer sind Sie auch
tief in der analogen Welt
verwurzelt. Was sind fiir Sie die
Vor- und Nachteile der
digitalen Kommunikation?
Semenzato: Die moderne Kommu-
nikation ist unglaublich schnell.
Alle Informationen, Gedanken und
Geflihle sind praktisch sofort bei
threm Adressaten. Das ist manch-
mal schwer zu verdauen: Alles
stromt ungefiltert auf einen ein.
Wenn man dagegen einen selbst ge-
schriebenen Brief bekommt, hat das
eine besondere Magie. Es flihlt sich
nicht angemessen an, einen Brief
in aller Eile am Handy oder Com-
puter zu beantworten. Man muss
einen Gang runterschalten und sich
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auf das einlassen, was man tut. Das
ist auch eine Sache der Konzentra-
tion. Eine SMS oder WhatsApp-
Nachricht schreibt man nebenbei,
aber wenn man sich wirklich vor ein
Blatt Papier setzt, um jemandem
einen Brief zu schreiben, investiert
man eine ganz andere Energie.
Adorisio: Es ergeben sich kaum noch
spontane Unterhaltungen. Und: Hin-
ter den diversen Bildschirmen kann
man sich gut verstecken. Eine schein-
bar persénliche Message wie »Wie
geht es dir?« ist schnell getippt, aber
man selbst kommt darin nicht vor.
Wenn man einem Menschen von An-
gesicht zu Angesicht gegentibersteht,
benutzt man mehr Kommunikations-
mittel und -ebenen als nur Worte und
kann sich auch besser verstehen.
Als Tanzer sind Sie Experten der
korperlichen Kommunikation,

INTERAKTION
Ein Ballett-

abend, der nicht
erst auf der

Biihne beginnt,
sondern schon im
Foyer. Tanz und
Medien, Foyer und
Biihne - das Publi-

kum ist eingeladen,

die Synergien

zu erleben, die
sich zwischen

den Kunstformen
und Raumen
entwickeln.
Premiere am

10. Januar

im Schauspielhaus

als Choreografen haben

Sie alle Mittel im Blick.

Fabio, wie schlagen Sie in lhrem
Stiick Oh Deor die Briicke
zwischen Franz Kafkas Briefen
und dem Tanz?

Adorisio: Wir werden jedenfalls keine
Briefe auf der Bithne haben, sondern
versuchen, das, was Kafka darin zur
Sprache bringt, in Situationen, Sze-
nen und Bewegungen zu ubersetzen.
Ich hoffe, dass viele Leute emotional
daran ankniipfen kénnen. Denn es
geht vor allem um Gefuhle.
Warum haben Kafkas Briefe
Sie interessiert?

Adorisio: Kafka hatte grofe Proble-
me, face to face mit anderen Men-
schen zu kommunizieren und seine
Bediirfnisse auszudriicken. Vor allem
gegenuber seinem Vater, aber auch
gegenuiber seinen Geliebten. Also
musste er einen anderen Weg finden,
und das waren die Briefe. Sie bezeu-
gen seine Sprachlosigkeit und wie
sehr er darunter gelitten hat, nicht
gehort und akzeptiert zu werden.
Das passt auch in unsere Zeit: Viele
Leute ziehen es heute vor, eine lange
Nachricht zu schreiben, wenn sie da-
mit einer direkten Konfrontation aus
dem Weg gehen koénnen.

Wie viel haben Sie drei
miteinander fiir dieses Projekt
kommuniziert?

Vogel: Wenig, weil es drei eigen-
stdndige Stiicke sind. Ich finde das
auch nicht so wichtig. Ich denke, das
Interessante sind die individuellen
Perspektiven. Das Theater bestimmt
das Thema, und jeder Einzelne re-
agiert mit seiner Kunst darauf. Ich
glaube, keiner von uns weif genau,
was die anderen tun.

Semenzato: Fabio und ich schon. Un-
sere Situation ist speziell, weil unse-
re Beitrdge direkt aufeinanderfolgen
und ich auch in seinem Stiick tanze.
Vogel: Du bist Teil von Fabios Stlick?
Dann seid ihr beiden wirklich eine
Art Team, und ich bin der Aufen-
seiter.

Adorisio: Absolut nicht. Das Ergebnis
wird fur alle iberraschend sein. Mein
Stuick war ursprunglich ein Pas de
deux mit Martino und Vittoria Girelli.
Die neue Produktion ist langer, und
es sind mehr Leute eingebunden.




Du kennst also auch nur die Halfte
davon, Martino.

Semenzato: Bei mir ist es dhnlich.
Schon der Raum, in dem wir die ers-
te Version von Untamed gezeigt ha-
ben, war komplett anders als das in
Inseln gegliederte Foyer des Schau-
spielhauses, in dem der Film und die
Installation jetzt zu sehen sein wer-
den. Mit meiner kiinstlerischen Part-
nerin Donna Volta Newmen arbeite
ich derzeit daran, diesen Raum in ein
utopisches Gewdchshaus zu verwan-
deln, in dem die Zuschauer*innen
durch Tanz, Licht, Sound und Gert-
che stimuliert werden. Sie betreten
ein kinstliches Okosystem, dessen
Friichte die Tdnzer*innen sind. Und
weil ich ohnehin nie das Gefiihl
habe, dass eine Arbeit abgeschlos-
sen ist, habe ich die Chance, hier
und da noch mal Hand anzulegen.
Zufrieden bin ich eigentlich nie.

Ist das nicht normal?

Vogel: Das ist sehr individuell. Mar-
cia Haydée hat mir eine Geschichte
von John Cranko erzdhlt. Als sie ihn
fragte, ob er noch einmal auf ein
alteres Stiick schauen wolle, meinte
er: »Warum sollte ich? Die Arbeit ist
doch schon getan.«

Wie ist es bei lhnen? lhr Solo
Die Seele am Faden tanzen Sie
selbst. Ist es da Giberhaupt mog-
lich, es unberiihrt zu lassen?
Vogel: Mein kunstlerischer Partner
Thomas Lempertz (bildender Kiinstler
und ehemaliger Tdnzer, Anm. d. Red.)
und ich haben das Sttick schon in einer
leeren Kirche gezeigt, auf einer kleinen
Hinterbithne und in der Hamburger
Staatsoper vor 1800 Menschen. Mit
der Anpassung an jede Location muss
auch der Energieaustausch mit den
Zuschauer*innen neu justiert wer-
den. Daran muss der Kunstler auf der
Buhne in jedem Fall arbeiten.

Wie und wo
kommunizieren
wir? Martino
Semenzato (Bild)
und Donna Volta
Newmen haben
mit Untamed eine
Performance samt
Tanzfilm kreiert

In lhrem Stiick setzen Sie sich
mit dem Essay Uber das
Morionettentheoter auseinan-
der, in dem Heinrich von Kleist
behauptet, die Marionette sei
dem menschlichen Korper liber-
legen, weil das Bewusstsein

der Feind der natiirlichen Anmut
sei. Folgen Sie dieser These?

Vogel: Ich glaube, dass der mensch-
liche Korper besser mit dem Publi-
kum kommunizieren kann, weil ich
an die Energie glaube, von der ich
eben gesprochen habe. Die ist das
Wichtigste im Theater. Perfektion ist
uninteressant. Was wir wirklich se-
hen wollen, ist das Unvorhersehbare,
das nur ein Mensch hervorbringen
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In dem Solo Die
Seele am Faden
untersucht
Friedemann Vogel
den Zusammen-
hang zwischen
Autonomie und
Asthetik — auf der
Buhne, begleitet
von einem Avatar

kann aufgrund seines Instinkts und
seiner Empathie.

Und zum Beweis konfron-
tieren Sie lhren eigenen Korper
auf der Bithne mit einer
modernen Mavrionette, einem
Avatar?

Vogel: Es ist beeindruckend, was
dieser konstruierte Korper kann. Er
kennt Bewegungen, zu denen Men-
schen niemals imstande wdren. Aber
es ist pure Schonheit, eine glatte,
polierte Oberfldche - nichts Greif-
bares. Am Ende spricht die Seele und
nicht das perfekte Bild.

Hovre ich da eine Kritik an der
eigenen Profession heraus?
Vogel: Es geht um die Frage, wie sehr
wir als Tanzer*innen verantwortlich
sind fiir das, was wir tun, oder ob wir
nur Marionetten des Choreografen
sind, der uns vorschreibt, was wir
zu tun und zu lassen haben. In kei-
ner anderen Kunstform muss sich
ein*e Kinstler*in stGndig sagen
lassen, was alles wieder nicht gut
war. Selbst nach einer Premiere gibt
es gleich eine Morgenprobe. Aber
das gehort zu unserem Beruf: Weil
wir im Ballett an und Uber unser
physisches Limit gehen, mussen
wir permanent trainieren und je-
manden haben, der draufschaut,
weil es sonst schnell gefdhrlich
werden kann.

Und als Choreograf machen Sie
das alles mit sich selbst aus?
Vogel: Die Seele am Faden war mei-
ne erste Erfahrung damit, und es war
wundervoll.

Semenzato: Ich wdre ungern mein
eigener Choreograf. Ich wiirde mir
viel zu viel durchgehen lassen.
Adorisio: Ich auch nicht, ich ware in
einem Dauerkonflikt mit mir selbst
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Vogel: Ich habe es ja nicht allein ge-
tan, sondern mit Thomas. Der Blick
von aufien ist wichtig, aber meinem
langjdhrigen Partner kann ich auch
widersprechen. Konflikte hatten wir
genug (alle lachen).

Adorisio: Die Arbeit eines Choreo-
grafen ist komplex. Er muss den
Bildern treu bleiben, die er im Kopf

hat. Aber sie entstammen ja seiner
individuellen Erfahrung. Deshalb
muss er die Tanzer*innen dazu brin-
gen, ihre eigenen Prozesse zu durch-
laufen. Das mag ich personlich sehr.
Es geht nicht darum, Schritte zu re-
produzieren, die aussehen wie meine
eigenen, sondern zu sagen: »Ich habe
das im Kopf, wie konnen wir diesen



Punkt erreichen? Was hadltst du da-
von?« Und im Gesprdch zu bleiben.
Mavrtino, stimmen Sie zu?
Semenzato: Absolut. Es gibt eine
zu grofe Obsession flir Schritte im
Ballett, dabei geht es um Gefiihle.
Ich mochte etwas fiihlen, wenn ich
jemanden tanzen oder performen
sehe. Das ist meine Prioritdt. Wenn

ich will, dass ein*e Tanzer*in Trau-
rigkeit ausdruckt, muss er oder sie
sich dieses Gefiihl erst zu eigen ma-
chen, weil seine oder ihre Interpre-
tation von Traurigkeit sich von mei-
ner unterscheidet. Ich fiittere meine
Tanzer*innen nicht mit Schritten,
sondern erklare, was das Stlick
braucht, und versuche, sie dahin zu
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fithren, fast wie ein Pastor. Das ist ein
Kommunikationsprozess, keine kalte
Interaktion, in der der Tdnzer macht,
was man ihm sagt, aber ohne innere
Uberzeugung. Denn die braucht er,
weil er am Ende auf der Bithne steht.
Sie wiinschen sich alle mehr
Kommunikation?

Semenzato: Und Zeit. Wir arbei-
ten oft an mehreren Produktionen
gleichzeitig und miissen fertig wer-
den, wenn wir am liebsten noch ein
bisschen zusammensitzen, fragen
und erkldren wurden. Es ist ein gro-
Res Privileg, Kunst machen zu dirfen,
aber manchmal fiihlt es sich an, als
miusste man am FlieBband produzie-
ren. Ich vermisse oft die Tiefe.
Vogel: Deshalb war ich sehr gluck-
lich in meiner Kreation. Wir haben
uns fast ein Jahr Zeit genommen,
um sie ausreifen zu lassen. Das ist
wahrscheinlich schwer wiederholbar.
Unsere Gesellschaft hat sich daran
gewohnt, dass alles immer schnell
gehen muss. Aber gute Dinge brau-
chen Zeit.

Das »gute Ding«, an dem Sie,
Mavrtino, arbeiten, beginnt mit
einem Novum fiir das Stuttgar-
ter Ballett. In Untamed werden
Tanzer*innen und Publikum
sich bereits im Foyer begegnen.
Wie fithlen Sie sich dabei?
Semenzato: Um ehrlich zu sein, ziem-
lich gestresst. Aber auch gespannt.
Es ist eine Herausforderung fiir das
Publikum, das es gewohnt sind, in
einem klassischen Zuschauerraum
Platz zu nehmen. Aber auch fiir die
Tanzer*innen, die buchstdblich von
ihnen umzingelt sein werden.

Sabine Leucht ist freie Theater- und
Tanzkritikerin aus Minchen und sitzt
in diversen Jurys, unter anderem in der
des Berliner Theatertreffens. Sie ist Mit-
herausgeberin des Buchs Status Quote:

Theater im Umbruch — Regisseurinnenim
Gespréich (Henschel, 2023).

Mehr Uber den Fotografen auf Seite 6

In Oh Dear
beschéftigt sich
Fabio Adorisio mit
der Geflihlswelt
von Franz Kafka,
dessen schwierigen
Beziehung zum
Vater und der Suche
nach Verbindung
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/uruck ins Neue, immer wieder

Zukunft kommt aus Zunft plus Kunst. Zumindest in
den Meistersingern von Niirnberg des groRen Nasedrehers

Richard Wagner

Text: Albrecht Selge; lllustrationen: Marta Vovk

Eines der bezeichnendsten Zitate fiir
die Gedankenwelt der Meistersinger
von Niirnberg findet sich ausgerech-
net in Wagners Siegfried:

»Was der Meister nicht kann,

vermocht’ es der Knabe,

hatt’ er ihm immer gehorcht?«
Diese Verse rotzt der schwer er-
ziehbare Titelheld seinem Ziehvater
Mime entgegen, als der ihn tadelt
und belehrt, wie man das dollste
Schwert der Welt korrekt zu schmie-
den habe; und es folgt auf Siegfrieds
Antwort noch die herrliche Regie-
anweisung: »Dreht ihm eine Nase.«

Bel Wagner hdngt immer alles
mit allem zusammen. In die Arbeit
an Siegfried, dem dritten Teil der
Ring-Tetralogie, schob er mal eben
die ungeheuren Kompositionen von
Tristan und Isolde und den Meister-
singern von Nirnberg ein. Und auch
diese beiden Werke interagieren,
etwa wenn Hans Sachs im 3. Aufzug
der Meistersinger die Uberraschende
Avance der jungen Eva zuriickweist:

»Mein Kind,

von Tristan und Isolde

kenn’ ich ein traurig Stiick:

Hans Sachs war klug und wollte

nichts von Herrn Markes Gluck.«
Dazu erklingt im Orchester die
Sehnsuchts-Chromatik des Tristan,
musikalisch scheinbar exterritorial
in der strahlenden C-Dur-Welt der
Meistersinger, Hinweis auf Dunkle-
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res. Abgrunde und Absturzmaoglich-
keiten, wie sie freilich ohnehin in
den Meistersingern angelegt sind,
da brauchte es gar keine winkenden
Zaunpfahle aus Cornwall und Kareol.
Und so, wie Licht und Dusternis
zusammenhdngen, ist bei Wagner
eben auch das revolutiondr Vor-
wartsdrdngende mit dem (nicht nur
politisch) Riickwdrtsgewandten heil-
los verquickt. Nie aber war die »Zu-
kunftsmusik« so butzenscheibig wie
in den Meistersingern. Man konnte
geradezu sagen, dass Wagner dem-
jenigen, der hier feinsduberlich Alt
und Neu voneinander scheiden will,
nun ja, eine Nase dreht. Um das zu
formulieren, hat nattrlich der notori-
sche Nietzsche, ambivalentester aller
glihenden Wagnerianer, den dicksten
denkbaren Ballon aufgeblasen, wenn
er das Vorspiel der Meistersinger fol-
gendermafien beschreibt:
»Was fiir Safte und Krafte,
was fiir Jahreszeiten und
Himmelsstriche sind hier nicht
gemischt! Das muthet uns
bald alterthiimlich, bald
fremd, herb und tberjung an,
das ist ebenso willkiirlich als
pomphaft-herkdmmlich, das ist
nicht selten schelmisch, noch
ofter derb und grob, - das hat
Feuer und Muth und zugleich die
schlaffe falbe Haut von Friich-
ten, welche zu spdat reif werden.«

Man kann aus diesem Ballon freilich
auch ein bisschen Luft herauslassen,
indem man die Dinge kapellmeister-
lich-konkret betrachtet, wie es der
Stuttgarter Generalmusikdirektor
Cornelius Meister tut:
»Wagner charakterisiert das
Neue und das Alte sehr fein,
indem er verschiedene Ebenen,
insbesondere Wort und Melodie,
unterscheidet. Ein auffallender
Unterschied gleich im ersten
Aufzug ist zum Beispiel Stolzings
schwingender Neunachteltakt,
der auf die bindren Vierteltakte,
vor allem den Viervierteltakt, der
Meistersinger um Kothner trifft.«
Ein Zusammentreffen, aus dem
nicht nur musikalischer Zug, son-
dern ebenso die Dynamik der dupe-
ren Handlung entsteht. Neun Achtel
sind vielleicht auch erotisch animie-
render, findet zumindest Eva, denn
es ist ja nicht allein das hehre
Kunstschwert, das der unvermit-
telt Hereinbrechende da schwingt,
dieser Walther von Stolzing (eine
von Wagners durftigeren Namens-
erfindungen, um ehrlich zu sein).
Als altfrankischer Siegfried dreht er,
der Ritter und nicht Handwerker ist,
auch dem Regelwerk der Zunftkunst
eine Nase, aber er ist Uberhaupt
als vitalpropere Gesamterscheinung
ein Gegenentwurf zur gediegenen
Nurnberger Burgerlichkeit.

litischer Wandel) nach Diirer, 2025, Window Color auf digitaler Collage
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Ilustration: Der Ursprung der Welt (old white male) nach Direr, 2025, Window Color auf digitaler Collage

Die Meistersinger
von Niirnberg

Die Regisseurin
Elisabeth Stoppler
und Generalmusik-
direktor Cornelius
Meister erzéhlen
mit den Meister-
singern auch ein
Stiick deutscher
Geschichte und
Mentalitat zwischen
Aufbruch und
Restauration. Sie
stellen in diesem
»deutschen
Sommernachts-
traum« (Stéppler)
das Verhaltnis der
Generationen in den
Mittelpunkt. Warum
ist das, was war,
vielleicht auch das,
was wird?
Premiere am

7. Februar

im Opernhaus

Solche durch tradierte Raster nicht
fassbaren Erscheinungen fithren im-
mer wieder zu Eklats, die sich gewa-
schen haben: etwa 1952, als vor die
literarische Gruppe 47 mit ihrer be-
tont kahlen, kargen Nachkriegsprosa
ein schwermtitiger Lyriker trat, der
seine hermetischen, dunklen Verse
eindringlich, beinah singend vortrug;
die deutschen Reaktionen auf diesen
Paul Celan waren ignorant, ja bru-
tal. Musikgeschichtlich legenddr sind
natlirlich die deftigen Rambazambas
anno 1913, in Paris bei Strawinskys
Sacre du printemps (bei dem aller-
dings Nijinskys Ballettchoreografie
noch emporender wirkte), in Wien
beim »Skandalkonzert« von Arnold
Schonberg und seinen Schilern
Alban Berg und Anton Webern.
Und 1863, also ungefdhr zur selben
Zelt, da Wagner seine Meistersinger
verfasste, wurde in Frankreich den
regelbrechenden  Akademismus-
Verneinern namens Manet, Monet,
Cézanne & Co. bei der wichtigsten
Kunstausstellung des Landes be-
schieden, doch bitte mal die Turen
der Pariser Salons von aufien zuzu-
machen, bon débarras.

Wurde nun Celan, ein Holocaust-
Uberlebender, beinahe hundert Jahre
spater bei der Gruppe 47 sogar un-
fassbar als »rumdnischer Tarzan«
verunglimpft, lautet das spontane
Urteil Uiber Walther von Stolzing in
den Meistersingern: »Ganz unver-
stdndliche Melodei! Aus allen Téonen
ein Mischgebrdul« Dergestalt makelt
Stadtschreiber Beckmesser, wahrend
Bdckermeister Kothner mondkalbig
klagt: »Und gar vom Singstuhl ist er
gesprungen!«

Nun sahen sich zwar vielleicht
nicht die Kunstspiefler von 1863
und 1913 als die wahren Progressi-
ven, aber ganz gewiss taten das die
alles Pathos ausfegenden Sprach-
reiniger von 1952 - und betrach-
teten den Fremdling Celan als eine
Art Irrationalen aus dem Osten, aus
erledigter Vergangenheit. Walther
von Stolzing nun beruft sich bei sei-
nem eskalierenden ersten Auftritt
in der Oper ausdriicklich auf seinen
Namensvetter von der Vogelweide,
der zur Zeit der Meistersingerkunst
immerhin schon 300 Jahre tot war.

Der grofe Innovator kommt, um es
fufballdeutsch zu sagen, extrem aus
der Tiefe des Raums.

Zugleich lauft die Konfrontation
zwischen den organisierten, pedan-
tischen Kunstproduzenten und dem
schwdrmerischen, poetischen Rit-
ter gerade darauf hinaus, dass bei-
de Seiten sich letztlich 6ffnen, wie
Cornelius Meister betont:

»Stolzing akzeptiert in seiner

Unterredung mit Hans Sachs am

Morgen des Johannistags, dass

er sich nicht komplett auferhalb

eines Regelwerks bewegen kann,

und die Meistersinger lassen sich
ihrerseits auf der Festwiese vom
neuartigen Stolzing-Lied verzau-
bern. Wenn sich eine Gesellschaft
gute Traditionen bewahrt und
gleichzeitig offen flr Progressives
ist, muss sie sich um ihre Zukunft
keine Sorgen machen.«
Zurick in die Zu(ku)nft, sozusagen.
Alt und Neu sind bei Wagner nicht
einfach Gegensdtze, sondern ein
Spagat. Viel zitiert sind Wagners
Bezeichnungen seiner Meistersin-
ger als sangewendeter Bach« und
dergleichen. Solche Bemerkun-
gen lief er beispielsweise gegen-
Uber seinen Kindern fallen, als er
thnen kurz nach einem hduslichen
Bayreuther Klaviervorspiel 1878,
also bereits zehn Jahre nach der
Meistersinger-Urauffithrung, anhand
des Wohltemperierten Klaviers die
Fugenform erkldrte. Im Kern stehen
dabei nattrlich kontrapunktische
Elemente des Vorspiels oder auch
der Pruigelszene. Konkreter hat der
Musikwissenschaftler Martin Geck
in einem Vortrag von 2013 die Meis-
tersinger als »Musik uber Musik« in-
terpretiert und dabei so verschiedene
Elemente wie Kothners Tabulatur-
Verkundigung, den Nachtwdchter-
Auftritt, das Vorspiel zum 3. Akt
oder das betérende Quintett vor der
Schlussszene betrachtet und darin
neben Bezligen auf Bach unter ande-
rem etliche auf Beethoven entdeckt.

Neben diesem Verséhnungs-
programm des Alten und des Neu-
en, das die Erstarrung im Gegen-
wadrtigen uberwinden soll, hat der
Kunstdiskurs in den Meistersingern
aber noch andere Aspekte. Da ist

der grofle Humor, etwa in Form je-
ner anderen Zukunftsmusik, die
der Komponist als solche vielleicht
nicht intendiert hat, sondern die ihm
gewissermafien genialisch passiert
ist. Schon manche*r Zuschauer*in
diirfte den finalen Auftritt von Beck-
messer (»Morgen ich leuchte in ro-
sigem Scheink) als neutonerischen
Hohepunkt der Oper erleben. Auch
Cornelius Meister findet:

»Wer Beckmessers Vortrag auf

der Festwiese im 3. Aufzug mit

dem Dadaismus des 20. Jahr-
hunderts in Verbindung bringt,
wird seinen Text (>mit Augen
zwinkend - der Hund blies win-
kendc), die nach herkdmmlichen

Gesichtspunkten falsche Rhyth-

misierung und die burgerliche

Konventionen des Vortrags

sprengende Art der Darbietung

fur avantgardistisch halten.«

Pure gagaistische Wortkunst, viel-
leicht auch konkrete Poesie, ist eben-
so Davids ellenlange Ersteinfithrung
ins Meistersang-Handwerk gegen-
uber dem schwindelig-bestiirzten
Walther: gleich zu Beginn ein sprach-
komodiantischer Hohepunkt der
Meistersinger.

Von absolutem Ernst ist das zen-
trale Thema Alt und Neu, aber auch
eine Frage um Sein und Nichtsein,
wenn es um die existenzielle Grund-
lage der Kunst geht. Hans Sachs’
Ausfihrungen im 3. Aufzug, begin-
nend mit »Mein Freund, in holder
Jugendzeit, sind viel mehr als eine
Verteidigung der Meisterzunft ge-
gentiber Walther: Sie sind eine gro-
Be Reflexion uiber kreatives Schaffen
und dessen Gefdhrdungen und Be-
wahrung. Hier zeigt sich, dass es bei
der Balance von Alt und Neu, von Re-
gel und Neuschopfung um alles geht:
die Neubeatmung der Kunst wie die
Neubeatmung des ganzen Lebens.
Lebendig bleiben, das heifit, immer
wieder neu lebendig zu werden. Der
stets drohenden Versteinerung, ohne
doch ins total Regellose zu sttirzen,
eine Nase zu drehen: Darum geht es,
in der Kunst wie im Leben.

Albrecht Selge lebt als freier Autor und
Musikkritiker mit seiner Familie in Berlin.

Mehr tber die lllustratorin auf Seite 6
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Angst vor den grofen Stoffen hat
sie nicht. Auch nicht vor den grofien
Namen. Die polnische Regisseurin
Ewelina Marciniak hat Stlicke von
Elfriede Jelinek, Olga Tokarczuk und
Michel Houellebecq flrs Theater in-
szeniert. Und sie hat sich an Richard
Wagners Opernzyklus Der Ring des
Nibelungen gewagt. Doch sie zer-
legt diese Stoffe, sie schnibbelt sie
klitzeklein oder ribbelt sie auf, bis
sie entdeckt, was diese Stoffe mit
ihr selbst zu tun haben, mit der Zeit,
in der sie lebt, mit uns allen. Denn
darum geht es ihr: um die Menschen.
Und warum sie tun, was sie tun.

Zum Beispiel Blanche. Blanche aus
den Dialogen der Karmelitinnen von
Francis Poulenc. Blanche ist dngst-
lich. Thre Mutter starb, als sie ge-
boren wurde. Die Oberin stirbt, als
Blanche dem Konvent beitritt. »Ihr
Lebeng, so sagt es Ewelina Marci-
niak, »lduft nah am Tod entlang. Und
ihre Melancholie ist ihre Stdrke.« In-
teressanter Satz, was mochte sie da-
mit sagen? »Blanche stellt sich Fra-
gen, die andere sich nicht stellen.«
Die Dialoge der Karmelitinnen
bilden eine tragische Oper, die auf
einem wahren Ereignis beruht: Am
17. Juli 1794, wenige Tage vor dem

Die Unbeugsamen

In Dialogues des Carmélites fuhrt die junge Blanche
einen inneren Kampf mit sich selbst und sucht
Schutz in einem Konvent. Die Regisseurin Ewelina
Mavrciniak rickt die Dynamiken einer Frauen-
gemeinschaft in den Fokus als Hybrid aus Thriller,
Diskursoper und heiliger Messe

Text: Gabriela Herpell
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Dialogues des
Carmélites
Kaum ein Werk
stellt die Aus-
einandersetzung
mit der eigenen
Sterblichkeit

so ins Zentrum
wie Francis
Poulencs 1957
uraufgefuhrte
Oper Uber einen
Karmelitinnen-
orden in den
Wirren der
Franzésischen
Revolution.
Premiere am
29. Mérz

im Opernhaus

Ende der »Schreckensherrschaft,
wurden sechzehn Nonnen hinge-
richtet, weil sie nicht bereit waren,
ihr Geliibde zu brechen. So entstand
die Novelle Die Letzte am Schafott
von Gertrud von Le Fort, daraus ent-
wickelte Georges Bernanos ein Biih-
nenstiick, auf dem wiederum das
Libretto zur Oper beruht, die 1957
in der Maildnder Scala uraufgefiihrt
wurde. Die Novelle hat wie Ewelina
Marciniaks Operninszenierung in
Stuttgart Blanche zur Hauptfigur
erkoren. Blanche, die so viel Angst
vor dem Tod hat, dass sie aus dem
Konvent fliichtet, doch im letzten
Moment zu den Nonnen zurtickkehrt,
die singend - ein unglaublich starker
Moment - ihrer Hinrichtung entge-
gengehen. Sie stimmt in den Gesang
ein, sie ist entschlossen zu sterben,
ihr Gesicht ist jetzt furchtlos.

Blanche, sagt Ewelina Marciniak
im Hier und Jetzt, also im Videocall,
blasses Gesicht, rosa Sweatshirt,
hinter ihr die weif3e und kahle Wand
ihrer Kiiche in Warschau, interessie-
re sie so, weil sie modern sei. »Was
sucht sie in dieser Gemeinschaft?
Die Frage ist: Wie sehr verdndert
einen Menschen die Gemeinschaft?
Blanche ist jung und klug. Aber sie
fithlt sich klein und wertlos, denn ihre
Mutter ist bel ihrer Geburt gestorben.
Ihr Vater und ihr Bruder glauben zu
wissen, was gut fir sie ist. Doch sie
kdmpft dagegen an, ihr Kampf fiihrt
sie in den Konvent, und dort verdn-
dert sie sich.«

Dass es Nonnen waren, die sich
dagegen wehrten, fremdbestimmt
zu werden, spielt fir Marciniak eine
untergeordnete Rolle. Es gehe da-
rum, dass diese Gemeinschaft von
Frauen fir ihre Werte einstehe. »Es
sind Fraueng, sagt sie, »die unter
Druck geraten und die sich entschei-
den, sich nicht zu beugen. Sie leiden
zusammen und finden einen Weg fur
sich. Es ist eine Transformation. Und
das ist erst der Anfang.«

Ewelina Marciniak ldchelt. Sie
spricht gern iiber Frauen und Rechte
und Zusammenhalt. Und sie denkt
und inszeniert ausdriicklich poli-
tisch. Die Tatsache, sagt sie, dass die
Oper wahrend der Franzosischen Re-
volution spiele, erinnere uns daran,

Foto: Matgorzata Juchnik



Die polnische
Regisseurin Ewelina
Marciniak ist fir
ihre feministischen
Lesarten bekannt

wie Demokratie entstanden sei und
dass man sagen konne, der Kampf
fur Demokratie sei auch der Kampf
fur die Rechte der Frauen, ganz im
Sinne einer ihrer groffen Heldinnen:
Olympe de Gouges, franzosische
Schriftstellerin, Revolutiondrin und
Verfasserin der Rechte der Frau
und Btirgerin von 1791. Sie lachelt
wieder. Oder ist es ein Grinsen? Sie
hat dieses Engelsgesicht, dass man,
selbst wenn sie grinsen wtrde, es als
Ldcheln wahrnehmen wirde.

»Es sind Frauen,
die unter Druck
geraten und

sich entscheiden,
sich nicht zu
beugen. Sie leiden
zusammen und
finden einen Weg
fur sich. Es ist eine
Transformation.
Und das ist erst der
Anfang«

Es ist ein Freitagmorgen im Novem-
ber in Warschau, Marciniaks dreijdh-
rige Tochter ist in der Kita, der Mann
beim Job, und sie ist gliicklich, dass
sie einen ganzen Tag vor sich hat, um
an ihren Projekten zu arbeiten. Was
sie liberrascht hat an der Arbeit einer
Theater- und Opernregisseurin: dass
es ein Beruf ist, in dem man sich fast
nur in anderen Stadten aufhdlt. Ein
Familienwochenende in Warschau ist
etwas Besonderes. Am Samstag ge-
hen sie zusammen auf den Friedhof,
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sagt sie, weil der November der Monat
der Toten sei. Danach besuchen sie
Freunde, trinken Wein und sprechen
Uber den Auftritt des Gastgebers, der
als Vorsitzender einer linken Partei
gerade in einer politischen Debatte
im Fernsehen zu sehen war. Die Wand
hinter ihr sei so kahl, erklart sie, weil
sie eine grofere Wohnung suchen
und nichts mehr aufhdngen. Es wer-
de Zeit, dass ihre Tochter ihr eigenes
Zimmer bekomme.

Ewelina Marciniak stammt aus ei-
nem Dorf in der Ndhe von Breslau an
der tschechischen Grenze. Thr GroR-
vater war Pianist, ihr Vater auch, ihr
Bruder wurde Pianist, nur sie wurde
durch die Scheidung der Eltern daran
gehindert, den gleichen Weg einzu-
schlagen. Das bedauert sie sehr.
Die Kunst allerdings war allgegen-
wadrtig in threr Kindheit und Jugend.
So allgegenwadrtig, dass sie die Oper
lange nicht mochte. Denn als Kind
musste sie jeden Donnerstagabend
eine Oper im Fernsehen anschau-
en, es war der traditionelle Opern-
abend im polnischen Fernsehen. Thr
Vater las den Kindern das Libretto
vor, dann horten sie zu. »Ich war
Uberhaupt kein Opernfang, sagt sie.
»Ich war eher traumatisiert. Aber
dann lernte ich im Studium Warlikow-
ski kennen.« Krzysztof Warlikowski,
polnischer Opernregisseur, dessen
Inszenierungen weltweit zu sehen
sind, in Paris, Munchen, Tel Aviv,
Amsterdam, Briissel.

Als Teenager interessierte Ewelina
Marciniak sich fiir Geschichte und
Kunst und spielte in Theatergrup-
pen in der Schule. Aber sie dachte,
sie konnte aus der Kunst keinen Be-
ruf machen, denn sie wollte ihr Geld
selbst verdienen und unabhdngig
werden. So belegte sie neben dem
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»Und dann war

die Leidenschaft
da, und die Sorgen
waren weg. Keine
Gedanken mehr
an die Zukunft, wie
sie aussehen wird.
Keine Gedanken
mehr daran, ob das
Geld reichen wird.
Man war so etwas
wie eine Familie«

Studium der Theaterwissenschaften
in Krakau zur Sicherheit European
Studies. Im dritten Studienjahr sag-
te eine Dozentin, du musst dich ent-
scheiden.

Innerlich hatte sie sich schon
entschieden. Die Schule, sagt sie,
habe ihr viel mitgegeben. Vertrau-
en. Denken. Suchen. Nicht zufrieden
sein. Trotzdem vertrauen. »Und dann
war die Leidenschaft da, und die
Sorgen waren weg. Keine Gedanken
mehr an die Zukunft, wie sie aus-
sehen wird. Keine Gedanken mehr
daran, ob das Geld reichen wird.
Man war so etwas wie eine Familie.
Ich habe fiinf Jahre lang mit dem-
selben Dramaturgen zusammen-
gearbeitet, wir waren ein Paar, wir
haben in den Produktionen immer
so eine Art Familienleben mit den
Kolleginnen gehabt. Wir sind immer
noch Freunde, er ist jetzt Intendant
in Stettin.«

Der Ubergang vom Theater zur
Oper erfolgte fast organisch. Der
Intendant der Berner Oper, Florian
Scholz, war in Hamburg und schau-
te sich Marciniaks Inszenierung Der
Boxer am Thalia Theater an, fir die
sie 2020 den Faustpreis bekam. Der
Boxer erzdhlt die Geschichte des
Juden Jakub Shapiro im Warschau
der 1930er-Jahre, der ziemlich gut
durchkommt in der Unterwelt. Doch
dann kommen die Nationalsozialis-
ten, und Ewelina Marciniak schildert
den Niedergang Warschaus und

gleichzeitig den Shapiros aus der
Perspektive seiner Frauen. Natlr-
lich. Florian Scholz fand, Der Boxer
sel schon eine halbe Oper, so viel
Musik, so viel Rhythmus. Wiirde sie
in Bern den Ring machen? Sie sagte,
ich kann keine Noten lesen und kein
Deutsch sprechen.

Sie habe uberlebt, so sagt sie
es. Aber es hat auch wirklich alles
sehr gut geklappt, Rheingold und
Walkiire bekamen die besten Kriti-
ken. »Ich habe einfach gemacht, was
ich vorher auch gemacht habe.« Ihre
einzige Sorge: was die viele Wagner-
Musik mit ihrer Tochter gemacht
hat, die damals in ihrem Bauch war.
Aber was meint sie, wenn sie sagt,
sie habe gemacht, was sie vorher
auch gemacht hat? »Ich habe mich
aufs Abenteuer eingelassen.« Und
ein bisschen konkreter? Sie ldchelt,
oder grinst sie? Und dann verrat sie
einen Trick, wenn man so mdéchte:
Sie schaut sich mit jedem Team
einen Film an. Oder sie bittet alle,
wenn es nicht klappt wie mit den
Solistinnen und Solisten in der Oper,
sich diesen einen Film anzuschauen,
der thematisch mit dem jeweiligen
Stuck verwandt ist. Sie sagt, es sei
fast magisch, so verdndere sich die
Stimmung im Team.

Beim Boxer war es ein polnischer
Dokumentarfilm tiber das Warschau-
er Ghetto, Warsaw: A City Divided.
Fur Dialogues des Carmélites soll es
Der siebente Kontinent von Michael
Haneke werden. Der erste Haneke-
Film, ein Film Uiber Depressionen.
Ein Film, in dem eine Gemeinschaft
zusammen in den Tod geht. Und das
ist erst der Anfang.

Gabriela Herpell schreibt regelmaRig fiir

Reihe 5. lhre liebsten Textformen sind das
Interview, das Portrét und die Oral History.



Rand In einer
Reihe kurzer
Prosaminiaturen
erzahlt Kiki Miru
Miroslava Svolikova
von Figuren und
ihren Gedanken
und Wiinschen am
Rand einer ab-
surden Welt. Eine
Kooperation mit
der HMDK Stutt-
gart, inszeniert von
Magdalena Schon-
feld. Premiere

am 6. Februar

»ES ergibt alles keinen Sinn«

Tetris-Steine, Einhorner, Astronaut*innen: Die Autorin
Kiki Miru Miroslava Svolikova stellt in ihrem Stiick die Frage,
wer am Rand steht — und wer die Mitte definiert

Frau Svolikova, Ihr Stiick Rand
beschaftigt sich, wie der Titel
schon ahnen lisst, mit Rand-
figuren. Die sind allerdings
uiberraschend breit gefichert:
Tetris-Steine gehoren ebenso
dazu wie Astronauten, Soziolo-
ginnen oder ein Terrorist. Was
verbindet sie alle miteinander,
und was macht sie iiberhaupt
zu AufRenstehenden?

Die Figuren sind alle auf eine be-
stimmte Art mit dem Rand be-
schaftigt. Also nicht nur mit dem
soziookonomisch gedachten Rand,
sondern auch mit dem Konzept des
Randes aus einer psychologisch-
archetypischen, vielleicht philoso-
phischen Perspektive. Die Sozio-
log*innenbetrachtendie Tetris-Steine
von aufen und die Tetris-Steine sich
selbst von innen. Die Astronaut*in-
nen wdhnen sich am Rand der Welt
und befinden sich zwischen innen und
auRen. Dann gibt es noch das an den
Rand gedrdngte letzte Einhorn und
schlieflich immer wieder die Rander,
die keiner sehen will. Der Terrorist
kommt ja auch buchstablich vom
Rand herein und verstrickt das Publi-
kum in ein Tdter-Opfer-Spiel.

Es zeigt sich, wie zweischneidig
die AuBenseiterposition ist:
Einerseits fiihlt sich niemand
sern an den Rand gedriingt,
andevrerseits ist der Blick

von auBen haufig erkenntnis-
fordernder als die Binnen-
perspektive, bei der man den
Wald vor lauter Baumen

nicht sieht. Was iiberwiegt lhrer
Meinung nach:

Interview: Christine Wahl; lllustration: Dirk Schmidt

das Potenzial oder die Nach-
teile der Seitenlinie?

Ich denke, die Gesellschaft profitiert
oft von den sogenannten Randposi-
tionen, denn da, wo’s schon von sel-
ber lauft, dndert sich oft nicht mehr
so viel. Vom Rand kann sehr viel re-
volutiondres, disruptives Potenzial
kommen. Dann spielt es nattrlich
eine wesentliche Rolle, wie dieses
Potenzial kanalisiert und vielleicht
auch politisch vereinnahmt wird.
Sonst konnen die Rénder - den
Terroristen haben Sie ja

schon angesprochen - extrem
gefahrlich werden.

Genau. Mich leitet aber noch ein
anderer Gedanke: die Konzepte
von Rand. Mitte, Drinnen, Draufien
sind soziale, menschliche Konzepte,
die mit Logik nicht vollends zu er-
schliefen sind. Ich frage mich dann
immer: Was ist die Einheit? Der Be-
zugspunkt? Welche Position spricht?
Und in welcher Absicht?

Gutes Stichwort: Die verschie-
denen Berufsgruppen blicken
in lhrem Stiick ja tatsichlich
aus sehr unterschiedlichen
Perspektiven auf die Welt. Wo
sehen Sie denn lhren Platz

als Dramatikerin?

Ich betrachte die Welt oft mit Verkla-
rung und komplettem Unverstdndnis
zugleich, vielleicht aus der Position
der etwas weltfremden Kiinstlerin
heraus. Aber auch mit einem mani-
schen Interesse daran, wie alles funk-
tioniert: das Wesen vom Menschen,
von Gesellschaft. Wir zerstéren den
Planeten, fithren Kriege, leben Ge-
schichte als eine Abfolge autoritdrer

Regime, es ergibt alles keinen Sinn.
Gleichzeitig muss man an die Utopie
glauben und sehen lernen, dass die
Welt aus Moglichkeiten besteht und
voll ist mit Potenzial.

Woas uns gerade das Theater
immer wieder zeigt. Apropos:
Sind Sie eigentlich eine Autorin,
die gern bei den Proben dabei
ist, oder eine, die sich aus der
Inszenierung ihrer Stiicke lieber
komplett heraushalt?

Das ist ganz unterschiedlich. Manch-
mal stofe ich bei der ersten General-
probe dazu, in Wien, wo ich lebe, gehe
ich auch mal auf eine Leseprobe. Aber
grundsatzlich halte ich mich eher raus.
Rond wurde bereits 2020 ur-
aufgefiihrt, seither ist viel
passiert in der Welt. Inwiefern
haben sich die Rénder aus
lhrer Sicht verschoben?
Meinem Gefiihl nach ist die Welt in
den vergangenen funf Jahren sowohl
radikaler als auch unberechenbarer
geworden. Und sehr viel bedngsti-
gender. Ich habe bemerkt, dass ich
meistens einiges verdrdnge, dass ich
mich nicht stdndig mit dem laufen-
den Wahnsinn beschdftigen kann.
Dafiir gibt es einen eigenen Begriff,
dass Menschen an einer scheinbaren
Normalitdt festhalten, wenn eigent-
lich langst Ausnahmezustand ist. So
fuhlt sich das mittlerweile an, eine
Art Uberlebensstrategie. Aber ge-
nau darin sind wir Menschen gut:
am Ende doch ftr alles eine Losung
zu {inden.

Christine Wahl ist freie Autorin und Theater-
kritikerin flir den Tagesspiegel, Theater heute,
den Spiegel und die NZZ.
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Was man von hier aus sehen kann, ist eine Garderobe der Damen des Corps de Ballet im Opernhaus. Nach Proben klassischer Stiicke werden zarte Tutus an
die Decke gehéngt; so liften sie durch und nehmen mit ihrem Durchmesser von etwa einem Meter sowie ihren vielen Tillschichten keinen Platz weg. Denn der ist
im Opernhaus rar: Nur sieben Garderoben hat das Stuttgarter Ballett fiir liber siebzig Tanzer*innen. Die Ersten Solist*innen teilen sich zwei auf Blihnenebene.
Die anderen funf liegen neben den Ballettsélen. Alle Tanzer*innen haben hier ihren eigenen Schminktisch inklusive eines kleinen Schranks. Trikots, Strumpfhosen




und wiarmende Trainingskleidung hangen parat; Spitzenschuhe stapeln sich bei den Frauen, bei den Mannern Schlappchen, Fitnessbander und Proteinriegel. Bei
manchen sind die Spiegel mit Fotos und Karten beklebt. Erinnerungen an Vorstellungen, »Toi, toi, toil«-Wiinsche und Gliicksbringer formen einen persénlichen
Schrein. Die Garderobe ist ein funktioneller Ort, aber auch privates Reich, in dem die Tdnzer*innen durchatmen kénnen, plaudern, ein letztes Mal das Make-up
priifen oder sich Mut zusprechen, bevor es auf die Biihne geht, so etwa fiir den Ballettabend NOVITZKY/DAWSON ab dem 23. Januar.
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Auf eine Maultasche...
... mit Tanzer

Carlos Strasser, der
fir das Dance

Lab experimentiert

Geschmelzt oder in der Brithe?
Hauptsache, Maultaschen.
Brezeln oder Wihele?

Immer Brezeln.

Stocherkahn oder Zacke?
Stocherkahn, das ist Heimat.
Klavier, Gesang oder Tanz?

Ist nicht alles schlussendlich
dasselbe? Auf dem Klavier tanzt
man mit den Fingern.

Ballett oder Musical?

Ballett. Doch das Musical ist,
seit ich klein war, ein Teil

von mir. Spuren davon finden sich
in meinen Stiicken. Ich lerne
immer noch von diesem Genre.
Tanzen oder Choreografieren?
Choreografieren, um zu erzahlen.
Wenn ich mich fallen lassen
mochte: Tanzen.

Improvisation oder Vorgabhe?
In meinen ndchsten

Stlicken Improvisation.

Kopf oder Korper?

Eine Mischung.

Mensch oder Maschine?
Fruher oder spdter werden wir
mit einem Exoskelett tanzen.

KI = Fluch oder Segen?

Mit Vorsicht zu geniefen.
Bewiéihrtes oder Experiment?
Letzteres, ich bin sehr

neugierig.

Uberraschung oder
Vorbereitung?

Vorbereitet, gewappnet

fur Uberraschung.

Struktur oder Freiheit?
Freiheit in der Struktur.

Bithnendeutsch

HAttacke

Die Held*innen der Oper kimpfen nicht nur gegen Bosewichte. In ihren
Kehlen geraten permanent die Stimmbander aneinander. Wenn die bei
der Bildung eines Tons sauber und komplett aufeinandertreffen, entsteht
ein purer, direkter Klang, fast wie eine kleine Explosion. Dann spricht man,
passenderweise, von einer Attacke. En garde!

Endlich verstiandlich
Psycho oder nicht psycho? William Shakespeares
Drama Hamlet

Arnold Schwarzenegger in Last Action Hero

Mystery: = @ =
Krimi:

WTF: L1 L

Ghost - Nachricht von Dad! Weird ist es schon, dass Prince Hamlet mit dem Geist seines
toten Vaters redet (der bei Shakespeare tibrigens auch noch real durchs Bild lduft). Und
wie es sich fur einen echten Skandinavienkrimi gehort - Location: Ddnemark -, ist die
Story des Toten pretty dark: Der neue King Claudius, Brudi des alten, hat diesen gekillt
und sich Land und Lady (Hamlets Mom Gertrude) geschnappt. Kein Wunder, dass Hamlet
zum Zombie wird und mit der Attitude nicht nur sein Girl Ophelia verwirrt — auch Onkel-
chen checkt, dass er Bescheid weif. Jetzt wird’s dangerous flr Junior, aber die fiesen Gift-
spielchen im Mafia-Style treffen nicht nur den Prinzen: Am Ende stirbt neben Ophelia,
die sich selbst umbringt, und einigen Sidekicks auch Claudius. Und weil das alles nicht
verruckt genug ist, hat Hamlet sterbend noch alle Zeit der Welt, seine Legacy zu klaren
und einen neuen Konig - good Guy Horatio - zu ernennen. Psycho oder nicht psycho: Das
1st hier die Frage!

Illustration: Benedikt Rugar; Foto: Pictorial Press Ltd / Alamy



Fotos: imageBROKER.com / Alamy, picture alliance / Sammlung Richter/LB
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Theatergrafik

Der Skandal

Wie ein Stiick tber die Filbinger-Affare einen handfesten Theatereklat

am Schauspiel Stuttgart ausloste

1930er-1945 ¢

Der Jurist Hans Filbinger ist NSDAP-Mitglied und Marine-
offizier. Im Zweiten Weltkrieg ist er als Richter an Todesurteilen
beteiligt und verharmlost diese in der Nachkriegszeit.

> 1966-1978

- Filbinger, jetzt CDU, ist Ministerprasident
» El’ ISt a’“f von Baden-Wiurttemberg. Seine konser-
H vative Kulturpolitik fiihrt zu Konflikten mit
freiem Fu ;

progressiven Kiinstler*innen.

nur dank des
Schweigens

17. Februar 1978 <«

Hans Filbinger

Der Dramatiker Rolf Hochhuth beschuldigt Filbinger in einem Beitrag

P in der Zeit, wahrend des NS-Regimes Todesurteile verantwortet zu
derer’ d e Ihn haben. Die Enthiillungen fihren zu einer bundesweiten Kontroverse.

!::m:tthe“« 7. August 1978 ——

Filbinger verteidigt sich und sein Handeln.
- Er tritt als Ministerprdsident zurtck,
bleibt aber Einflussgeber im konservativen
- Lager, beispielsweise als Mitbegriinder
des Studienzentrums Weikersheim, eines
— Treffpunkts fuir konservatives Denken.

— 29.Juni1979 ¢

Vor dem Ruhestand von Thomas Bernhard feiert Premiere

In Stuttgart unter der Regie von Claus Peymann. Das e
Stuick handelt von einem pensionierten Richter, der heimlich

Himmlers Geburtstag feiert - ein Verweis auf Filbinger.

»Was
damals
rechtens
warn, das
kann heute
nicht Un-
recht sein«

Hans Filbinger

> 1979

Vertrag als Schauspieldirektor nicht verldngert.

Ein Theaterskandal flammt auf, ausgelost durch Proteste aus
CDU-Kreisen, insbesondere von Filbinger-Anhdnger*innen.
Peymann gerdt unter politischen Druck: Teile der Landesregie-
rung und konservative Medien fordern seine Entlassung.

Unter Ministerprasident Lothar Spath (CDU) wird Peymanns

Claus Peymann *

b

21. Februar 2026: Premiere im Schauspielhaus

Vor dem Ruhestand feiert in Stuttgart zum zweiten Mal Premiere. Regisseur Martin KuSej betrachtet die eingeschriebenen Mecha-
nismen des Nationalsozialismus und die Effekte autoritdrer Strukturen angesichts eines erstarkenden Rechtsradikalismus.

..‘:"".......................................................
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Nachspielzeit

Hustito ergo sum

Uber ein Theaterereignis, das wirklich, wirklich alle verbindet

Todesmu-

tig werfen

sich die .
weltbesten
Besucherinnen und

Besucher der Staatstheater Stuttgart Abend flir Abend in die Rdnge,
Logen und ins Parkett. Mutig nicht deshalb, weil unser Angebot so
sterbenslangweilig wdre, im Gegenteil - wir feiern Auslastungs- und
Qualitdtsrekorde, im Landtag, im Ballett, in der Kantine, you name it.

Nein, die eigentliche Gefahr lauert im Zuschauerraum in den
Bronchien, in den Lungenfliigeln, im tiefsten Innern. Erst legt sich
ein unangenehmes Kratzen in den Rachen, gefolgt von einem Raus-
pern, das im weltgroften Drei-Sparten-Husten endet.

Generationen von Wissenschaftlerinnen und Wissenschaftlern
haben untersucht, wieso der Husten losgeht, wenn der Lappen
hochgeht. Das Ergebnis: Husten ist Teil des Kollektiverlebnisses.
Ich huste, also bin ich, oder wie schon die griechischen Dramatiker
in nicht ganz astreinem Schullatein dichteten: Hustito ergo sum.

Gemeinsames Husten hdrtet ab. Wer im Herbst mit 1400 Men-
schen im Littmannbau bei SANCTA eine durch Reizhusten inner-
lich gepiercte Lunge Ubersteht, der braucht keine Grippeimpfung
mehr, sondern ist bis Mdrz immunisiert. Dabei klingt der Husten im
Schauspiel anders als im Opernhaus. Dort ist der Husten prosaisch-
rein und zuriickhaltend. Im Opernhaus hingegen beobachte ich
als Hobby-Immunologe einen frohlicheren Husten mit einer gro-
Beren Bandbreite, stimmlich und in der Ausgestaltung fast schon
konigslogenbarock.

Ich finde, man koénnte das Hustkonzert noch stdrker in die
Vorstellungen einbinden. Vor fast zwanzig Jahren versuchte ich
mich einmal an einer Ayurveda-Kur in Indien. Dabei ging es we-
niger um die Lungen als um einen Bereich des Korpers, der tiefer

liegt. Der behandelnde Arzt fragte seine Patientinnen und Patien-
ten nach dem werten Wohlbefinden in einer Phrase, die genauso
fantastisch war wie die Klangfarbe, die er in diesem Vortrag nutzte,
ndmlich »Kacka bene?«, was zundchst etwas gewéhnungsbediirftig
war. Je ldnger der Aufenthalt ging, desto naturlicher fithlte sich
die Frage an, um die ganz personlichen Zauberberge von Indien
zu beschreiben.

Hiustel, hustel, abgeschweift, Verzeihung. Was ich eigentlich
sagen wollte: warum nicht den Besucherservice einbinden und
unsere Gdste ab Herbst mit der Frage »Husten bene?« begru-
RBen? Oder um den Gedanken weiterzutreiben: Wie wdre es mit
einem Format im Stile von Last One Laughing? Dort duellieren sich
Comedians und andere Fachkrdfte im Nichtlachen unter besonders
albernen Umstdnden. Wer am ldngsten nicht lachen muss, hat am
Ende gewonnen.

Ich pladiere fiir Last One Husting unter erschwerten Bedingun-
gen, also einer Kombination aus fies trockener Heizungsluft und auf
der Bithne Die Kameliendame oder La Traviata: Verdi ldsst Violetta
auf der Biihne leiden, ihr Husten ist ein Vanitas-Symbol des kdrper-
lichen Verfalls, oder um es mit dem alten Deutschrapper Thomas
Mann zu sagen: »Ein Husten ganz ohne Lust und Liebe, der nicht
in richtigen Stofen geschah, sondern nur wie ein schauerlich kraft-
loses Wiihlen im Brei organischer Auflésung klang.« Gesundheit!
Wer da nicht mithusten muss, hat kein Herz.

Wobeli, das sei an dieser Stelle unbedingt noch mal gesagt, Hus-
ten kein Zeichen von Schwdche ist, sondern ein wichtiger Schutz-
reflex und deshalb besonders an die Staatstheater passt, verstehen
wir uns doch als kiinstlerischen Safe Space in bewegten Zeiten. Blei-
ben Sie also gesund, liebe Gdste, und stromen Sie weiterhin in die
kimnstlerische Sprechstunde namens Ballett, Schauspiel und Oper
(wichtig: das Hustenbonbon vor Vorstellungsbeginn auspacken!).

Ingmar Volkmann, friher Redakteur der Stuttgarter Zeitung und der Stuttgarter Nachrichten, ist Referent fur
Offentlichkeitsarbeit des geschaftsfiihrenden Intendanten und Kolumnist von Reihe 5

Illustration: Joni Marriott
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i Stuzubis bis 30 Jahre sehen groRe Kunst zum
i kleinen Preis: 50% ErmaRigung auf Tickets

: im Vorverkauf, an der Abendkasse fiir nur

. 10€ im Opernhaus und 7€ im Schauspielhaus
auf allen freien Platzen!

Noch mehr exklusive Angebote gibt’s liber den
i Newsletter »Junges Publikum«. Meldet euch an!
i www.staatstheater-stuttgart.de/newsletter
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