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Mit Mischa
Maisky auf der
Bühne stehen
Das Festival «Herbst in der
Helferei» mit prominenten Gästen

THOMAS SCHACHER

Zum vierzehnten Mal findet das klassi-
sche Musikfestival «Herbst in der Hel-
ferei» statt. Bis zum kommenden Sams-
tag wartet es mit sieben Konzerten im
Kulturhaus Helferei und im Saal des
Konservatoriums am Florhof auf. Es
steht unter dem Patronat der Zürcher
Hochschule der Künste und von Musik-
schule Konservatorium Zürich. Künst-
lerischer Leiter ist der Geiger Jens Loh-
mann, der selber an den beiden Musik-
institutionen unterrichtet.Als kräftigster
Magnet lockt der Starcellist Mischa Mai-
sky, weitere bekannte Künstler sind der
Blockflötist Maurice Steger, das Duo
Flückiger Räss, der Klarinettist Reto
Bieri oder die Geigerinnen Mirjam und
Sibylle Tschopp.

Doch geht es nicht einfach darum,
diese klingenden Namen nun auch noch
an diesem Festival auftreten zu lassen:
Die im Programmheft formulierte Idee
der «musikalischen Begegnungen von
heute und morgen» bedeutet, dass diese
arrivierten Solisten auf begabte Nach-
wuchsmusiker treffen und diesen ihren
Erfahrungsschatz weitergeben. Und um-
gekehrt sollen die Jungen die Arrivier-
ten mit ihrer Begeisterungskraft und
ihrer Neugier anstecken.

Jugendliche Kräfte

Diese Idee des künstlerischen Aus-
tausches zeigt sich auch beim Ensem-
ble Stringendo, dem Hausorchester des
Festivals. Vor zwanzig Jahren hat Loh-
mann die Streicherformation gegrün-
det, um hochtalentierten jungen Musi-
kern eine Plattform zu bieten. Heute be-
steht Stringendo aus drei altersmässig
abgestuften Teilformationen, in denen
Kinder, Jugendliche und junge Erwach-
sene mitspielen. Bei den Konzerten im
Rahmen des «Herbsts in der Helferei»
werden diese jungen Kräfte teilweise
durch Alumni und durch professionelle
Stimmführer ergänzt. Höhepunkt des
Festivals bildet das Geburtstagskonzert
vom Samstag unter der Mitwirkung von
Maisky. Dass der berühmte Cellist dem
jugendlichen Orchester die Ehre gibt,
verdankt sich den freundschaftlichen
Beziehungen zu Lohmann.

Im Eröffnungskonzert unternimmt
der wirblige Zürcher Blockflötist
Maurice Steger, zusammen mit solis-
tischen Nachwuchskräften und Strin-
gendo, einen musikalischen Spazier-
gang durch die Welt des Barock. Das
Schweizer Oktett und zugewandte
Musiker des Tonhalle-Orchesters
bringen osteuropäische Kompositio-
nen des 19. Jahrhunderts in charakte-
ristischen Arrangements für ungari-
sche Volksmusikbesetzung zum Klin-
gen. Das Duo mit der Jodlerin Nadja
Räss und dem Schwyzerörgelispieler
Markus Flückiger begibt sich auf eine
Gratwanderung zwischen Volks- und
Kunstmusik. Unter dem Titel «Family
Affairs» wetteifern die Brüder Patrick
und Thomas Demenga, die schwedi-
schen Hebbe Sisters oder Sumina Stu-
der und ihr Vater Patrick Studer um die
Gunst des Publikums.

Geburtstagsständchen

Im Rahmen des Festivals wird auch der
80. Geburtstag des Zürcher Komponis-
ten Peter Wettstein begangen. Das zen-
trale Ständchen zur Feier hat er, wie es
sich für einen Komponisten gebührt,
gleich selber geschrieben. Das neue
Werk heisst «. . . weit in den Klang der
Nacht hinein» und vertont zwei Ge-
dichte Rainer Maria Rilkes. Die Ur-
aufführung mit den Sängerinnen Keiko
Enomoto, Muriel Schwarz und Ingrid
Alexandre wird von Peter Siegwart ge-
leitet. Um das Stück herum gruppieren
sich weitere vokale und instrumentale
Nachtstücke, darunter Othmar Schoecks
beliebte «Sommernacht», gespielt vom
Streichorchester Stringendo.

Zürich, Kulturhaus Helferei und Musikschule
Konservatorium (Florhofgasse), 16. bis 21. 9.

Forschungen eines Antipolitikers
György Konrád war ein hellsichtiger Kritiker der Staatsvergottung – nun ist er mit 86 Jahren gestorben

ULRICH M. SCHMID

«Mein Beruf: Budapest-Forscher, Lie-
besforscher, Freiheitsforscher; Verbre-
chensforscher; Todesforscher; Gottes-
forscher; Spaziergänger.» Diese für den
offiziellen Gebrauch denkbar ungeeig-
nete Selbstdefinition beschreibt das
Schaffen des 1933 geborenen György
Konrád auf präzise Weise. Konrád war
ein ausgeprägter Stadtmensch – wieder-
holt plädierte er dafür, die Stadt dem
Staat als sinnvollere soziale Organisa-
tionseinheit vorzuziehen. Seine Stadt
war natürlich Budapest, dessen hinterste
Winkel er als Sozialarbeiter in den Jah-
ren 1959 bis 1965 erkundet hatte und als
Soziologe weiter erkundete.

Als literarisches Produkt dieser Er-
fahrungen darf Konráds erster Roman,
«Der Besucher», gelten, mit dem er 1969
schnell bekannt wurde. Im Zentrum des
Geschehens steht ein städtischer Für-
sorgebeamter, der in Budapest mit allen
Spielarten des menschlichen Elends kon-
frontiert wird. Neu war am «Besucher»
nicht nur die ungewöhnliche Thema-
tik, sondern vor allem auch Konráds an-
spruchsvolle Erzähltechnik.Der Roman
verzichtet auf eine durchgehende Hand-
lung und beschränkt sich darauf, das
soziale Universum der Stadt schlaglicht-
artig zu beleuchten. Gerade die nüch-
terne Präsentation tragischer Schicksale
spiegelt das Unvermögen des mensch-
lichen Bewusstseins, auf das Elend der
Mitmenschen angemessen zu reagieren.

Mut zum Widerspruch

Sein zweiter Roman, «Der Stadtgrün-
der», erschien 1975 zunächst in deut-
scher Übersetzung, zwei Jahre später
auch in einer sorgfältig zensierten Ori-
ginalversion. Das Buch ist als ausufern-
der innerer Monolog des Titelhelden
konzipiert. Das Bewusstsein des Pla-
ners wird zunächst von der Idee einer
sozialistischen Gesellschaftsutopie be-
herrscht, die auch architektonisch um-
gesetzt werden soll. Allerdings erweist
sich das kühne Projekt alsbald als Illu-
sion: Über dem allgegenwärtigen Pla-
nungseifer geht das Leben selbst ver-
gessen; der Aufbau entwickelt eine ver-
hängnisvolle Eigendynamik und dreht
sich am Schluss im Kreis. Schliesslich
entwirft der Roman auch eine Meta-
physik des Planens, die in Konflikt mit
der göttlichen Vorsehung gerät. Damit
deckte Konrád den tieferen Grund der
kommunistischen Religionsfeindlich-
keit auf: Das eigene Projekt der staat-
lichen Menschheitsbeglückung duldet
in seinem ausschliesslichen Wahrheits-
anspruch keine Konkurrenz.

Als Liebesforscher betätigte sich
Konrád vor allem in seinen Romanen
«Das Geisterfest» (1986) und «Melinda
und Dragoman» (1991). Beide Texte
kreisen um das Zustandekommen und
Auseinanderbrechen von familiären
Bindungen.

Die Freiheit ist kein einfacher Unter-
suchungsgegenstand. Das gilt insbeson-
dere für das Nachdenken über Frei-
heit unter totalitären Bedingungen. Als
Konrád im Jahr 1973 zusammen mit
Iván Szelényi das provokative Buch
«Die Intelligenz auf dem Weg zur Klas-
senmacht» schrieb, gehörte viel Mut
zu einem solchen Unterfangen. Zwar
mussten dissidente Intellektuelle im
Ungarn der siebziger Jahre nicht mehr
wie nach 1956 um ihr Leben fürch-
ten; trotzdem hielt das System Anders-
denkende in Quarantäne und setzte sie
gezielten Repressionen aus.

Für ihre hellsichtige Kritik der ost-
europäischen Intelligenz, die aus ihrem
exklusiven Wahrheitsanspruch einen
ebenso exklusiven politischen Herr-
schaftsanspruch ableitete, wurden sie
1974 kurzzeitig inhaftiert und mit Publi-
kationsverbot belegt. Szelényi machte
von einem offiziellen Emigrationsange-
bot Gebrauch; Konrád blieb in Ungarn.
«Die Intelligenz auf dem Weg zur Klas-
senmacht» erschien 1978 gleichzeitig in
den USA, Frankreich und Deutsch-
land. Konrád prägte das Schlagwort
der «Antipolitik». Mit diesem Begriff
umriss er die Vision einer zivilen Ge-

sellschaft, die keine militärische Option
als Ultima Ratio kennt. Antipolitik will
die Politik auf den ihr zustehenden Be-
reich eindämmen, nämlich das Auf-
rechterhalten und Aktualisieren der
sozialen Spielregeln.

Politik war für Konrád die spezifische
Organisationsform der Macht, der aber
eine fatale Eigendynamik innewohnt:
Macht darf nicht zum Selbstzweck ver-
kommen, sondern muss immer ein kon-
trolliertes Mittel bleiben. Konrád zeich-
nete sich durch ein feines Gehör für die
linguistischen Rechtfertigungsmechanis-
men der Macht aus. Politiker sprechen
in der Regel in der ersten Person Plu-
ral. Dadurch spiegeln sie vor, im Namen
eines Kollektivs zu sprechen. Ein Anti-
politiker hingegen zieht sich auf das
Individuelle zurück und vertritt eine
Einzelmeinung, die keinen verbind-
lichen Geltungsanspruch erhebt.

Die Aufzählung des antipolitischen
Instrumentariums ist von eindrücklicher
Länge: «Zivile gesellschaftliche Selbst-
verteidigung, gewaltloser Widerstand,
Festhalten an Würde und Freiheit der
Person, Opposition gegen die Hypertro-
phie des Staates sowie des Militär- und
Polizeiapparats, Opposition gegen die
revolutionären Rhetoriken, durch die
immer die Zentralmacht gestärkt wird,
kulturelles Netz der Freundeskreise,
Parallelgesellschaft, gegenüber den stan-
dardisierten Redeelementen eine aus-
drucksstarke Kommunikation, eigen-
ständiger Gebrauch der Grundbegriffe,
verfeinerte Solidarität mit anderen fah-
renden Rittern.» Es war nur konsequent,
dass der Antipolitiker Konrád sich spä-
ter dezidiert gegen Viktor Orbans «De-
mokratur» aussprach.

Dank Schutzpass überlebt

Konrád kam 1933, im Jahr von Hitlers
Machtergreifung, zur Welt. Die meis-
ten seiner jüdischen Mitschüler wurden
im Holocaust ermordet. Konrád selbst
überlebte die Nazibesetzung in Buda-
pest nicht zuletzt dank einem Schutz-
pass des Schweizer Konsuls Carl Lutz.
Einzelne traumatische Kindheitserleb-

nisse gruben sich tief in das Bewusstsein
des Schriftstellers ein.Wiederholt taucht
in seinen Essays und Romanen jene Epi-
sode auf, in der ein junger Faschist einen
alten Mann niederschiesst und im letz-
ten Moment die Pistole vom daneben
stehenden Knaben – Konrád selbst –
abwendet.

Konrád hegte seit seiner Kindheit
ein tiefes Misstrauen gegen jede Art
staatlicher Willkür. Dabei ging es ihm
jedoch nicht um eine selbstgerechte
Scheidung der Menschheit in Opfer
und Täter. Literarisch gestaltet hat Kon-
rád die Psychologie des politischen Ver-
brechers in seinem Roman «Der Kom-
plize» (1980), in dem der Ich-Erzähler
in einer Nervenheilanstalt rückblickend
seine eigene Biografie in den Blick zu
bekommen sucht. Erst in der Anstalt,
wo die Regeln der weltanschaulichen
Kohärenz ausser Kraft gesetzt sind, ge-
winnt der «Komplize» Distanz zur Kor-
rumpierung des sozialistischen Gesell-
schaftsprojekts und zu seinem eigenen
Engagement für die gewaltsame Durch-
setzung falscher ideologischer Ziele.

Konrád als Todes- und als Gottesfor-
scher – diese Problematik steht in engem
Zusammenhang mit dem zentralen mit-
teleuropäischen Trauma des 20. Jahr-
hunderts: dem Bankrott aller humanen
Ideale in der dämonischen Konjunktur
mörderischer Ideologien. Konrád erfuhr
seinen jüdischen Gott immer als verbor-
genen, genauer noch: als einen liberalen
Gott, der die Menschen ernst nimmt und
sie in der Einrichtung ihres Lebens auf
ihren Verstand verweist. Nur wer einen
Gott anerkennt, wird sich auch der
Grenzen des eigenen Menschseins be-
wusst. Gleichzeitig wandte sich Konrád
gegen den erhobenen Zeigefinger als
Mittel religiöser Disziplinierung – Gott
ist kein strafender Vater, sondern ein be-
obachtendes Gegenüber.

Grundsätzlich begründete Kon-
rád aber sein Judentum nicht religiös,
sondern kulturell. Konrád war sowohl
Ungar als auch Jude – auf der frucht-
baren Spannung zwischen diesen bei-
den Identitäten baute er sein intel-
lektuelles Selbstverständnis auf. Das

«Anderssein» der Juden begriff Kon-
rád als kulturelle Chance einer ganzen
Sprachgemeinschaft. Die Wahl Konráds
zum Präsidenten der deutschen Akade-
mie der Künste 1997 war nicht zuletzt
auf sein feines Sensorium für delikate
Gesellschaftsprobleme zurückzufüh-
ren. Eine der besonnensten Stimmen
im Streit um das Berliner Holocaust-
Mahnmal gehörte Konrád. Er machte
geltend, dass sich Vergangenheit nicht
monumental entsorgen lasse. Überdies
wirke eine gigantische Geisterbahn im
Zentrum der deutschen Hauptstadt ab-
schreckend oder gar kontraproduk-
tiv. Konráds Gegenvorschlag: ein Er-
holungspark mit einem Schild, das den
Garten als Geschenk der vernichteten
Juden an die Berliner ausweisen würde.

Das eigene Ich als Faszinosum

György Konrád bezeichnete sich als pro-
fessionellen Spaziergänger. Seine grösste
Neugier galt dabei allerdings nicht rea-
len Gegenden, sondern der eigenen See-
lenlandschaft. Zwischen 1986 und 1999
entstand eine Tetralogie, die das Le-
ben dreier Protagonisten in der fiktiven
Stadt Kandor beschreibt. Diese seine
Parallelexistenzen hat Konrád allesamt
mit dem fiktiven Jahrgang 1933 ausge-
stattet: den Schriftsteller Kobra, den
Soziologen Dragoman, den Bürger-
meister Tombor. Konrád probt hier ver-
schiedene Daseinsentwürfe, die ihm als
ungarischem Intellektuellem zur Wahl
standen: den Rückzug ins Private als
Autor, die Emigration als Wissenschaf-
ter oder – bereits nach der Wende – das
gesellschaftliche Engagement als demo-
kratisch gewählter Politiker.

György Konráds reiches Leben bot
allerdings Stoff für noch mehr: In sei-
nen letzten Schaffensjahren legte er mit
«Glück» (2003), «Sonnenfinsternis auf
dem Berg» (2005) und dem «Buch Kal-
ligaro» (2007) drei stark literarisierte
Autobiografien vor, in denen er um das
Faszinosum des eigenen Ich kreiste. Nun
ist er im Alter von 86 Jahren nach lan-
gen Jahren der Krankheit in Budapest
gestorben.

Tiefes Misstrauen gegen jede Art staatlicherWillkür. György Konrád in einer Aufnahme aus dem Jahr 2011. KARIN HOFER / NZZ
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Die Revolution ist weiblich
Aus heutiger Sicht frappiert Luigi Nonos «Al gran sole carico d’amore» vor allem aufgrund der Rollenverteilung unter den Geschlechtern

MARTINAWOHLTHAT

Sie suchen mit glühenden Herzen das
Leben – und finden Ungerechtigkeit.
So ergeht es dem Arbeitersohn Pawel,
der Kämpferin Tania und anderen Figu-
ren in Luigi Nonos Revolutionsoper
«Al gran sole carico d’amore» (Unter
der grossen Sonne von Liebe beladen).
Mit dem als Auftragswerk der Mailän-
der Scala in den frühen siebziger Jahren
entstandenen Bühnenwerk schuf der
italienische Komponist ein bedeutendes
Werk des zeitgenössischen Musikthea-
ters. Als Saisonauftakt kommt das als
«szenische Aktion» bezeichnete Stück
am Theater Basel nun zu einer späten
Schweizer Erstaufführung. Warum so
spät,mag man sich fragen? Revolutions-
opern haben es im heutigenMusikleben
nicht eben leicht. Die Zurückhaltung
mag aber auch dadurch begründet sein,

dass das Stück nicht opernhaft theatra-
lisch, sondern in kunstvoller Aufsplit-
terung Ereignisse der Geschichte zur
Sprache bringt.

«Die gute Louise»

Das Libretto besteht aus einer vom
Komponisten erstellten Collage von
Textzitaten von Marx, Brecht und Che
Guevara. Der Bogen spannt sich von
der Unterwerfung der Pariser Kom-
mune 1871 über die russische Revolu-
tion oder dieArbeiterstreiks in derTuri-
ner Autoindustrie bis hin zumVietnam-
krieg. Ausschnitte aus Sprechdramen
stehen neben historischen Dokumen-
ten, politische Lieder neben lyrischen
Fragmenten. Gesellschaftliche Umbrü-
che mit ihren gescheiterten Hoffnungen
und Niederlagen geben dem Stück die
Richtung, aber der revolutionäre Impe-
tus wird immer wieder auf eine Haltung
des Fragens und der Reflexion hin ge-
öffnet.Die Beurteilung des Geschehens
bleibt weitgehend der persönlichen Per-
spektive des Zuschauers überlassen.

Aus heutiger Sicht frappiert das
Stück vor allem in einer Hinsicht: der

Rollenverteilung unter den Geschlech-
tern. Den Handlungsimpuls überträgt
Nono auf die Frauen. Die Grundidee
des Stücks, so der Komponist, sei die
Kontinuität der weiblichen Präsenz im
Leben, im Kampf, in der Liebe. Die
Revolution ist bei Nono weiblich.Akti-
vistinnen wie der französischen Lehre-
rin Louise Michel oder der Guerilla-
kämpferin Tania Bunke setzt der Kom-
ponist ein musikalisches Denkmal. Die
zentrale Frage wird von Tania Bunke
(Rainelle Krause) gleich zu Beginn als
individueller Einspruch gegen das Ver-
gessen gestellt: «Wird mein Name eines
Tages nichts sein?»

Kurz darauf verliert die Kämpferin
in einem feindlichen Hinterhalt ihr Le-
ben. Rettung bietet die Musik, die den
Frauen über den Tod hinaus eine oder
gleich mehrere Stimmen gibt. Die Ver-
teilung der Gesangslinien auf mehrere
Sängerinnen unterstreicht den kollekti-
ven Gestus. Dies macht die weiblichen
Figuren des Widerstands nicht bloss zu
mythischen Stimmen der Schönheit und
der Hoffnung, sondern reduziert auch
die im ersten Teil kurz auftauchenden
Politiker Adolphe Thiers und Bismarck

zuKarikaturen undRandfiguren. Im ers-
ten Teil geht es um die historischen Er-
eignisse der Pariser Kommune von 1871.
Die Kommunarden, die sich in Paris für
eine Verbesserung der Lebensbedin-
gungen des Volks einsetzen, werden ge-
tötet oder in Straflager gesteckt. Unter
ihnen die Lehrerin Louise Michel, die
von der Pariser Bevölkerung die Über-
namen «Die roteWölfin» und «Die gute
Louise» erhält. ImMittelpunkt des zwei-
ten Teils stehen die Mutter aus Gorkis
gleichnamigem Roman und Deola, die
Geliebte eines Arbeiters aus der Lyrik
von Cesare Pavese.

Geschichte als Komposthaufen

Die Bühne von Janina Audick liefert
für dieses komplexe Geschehen einen
Raum, der anfänglich wie eine sur-
reale Landschaft wirkt. Die riesige,
halb in den Boden versunkene Frauen-
figur verströmt die gleiche Melancholie
wie der Gesang. Die im Titel erwähnte
grosse Sonne wird durch einen Metall-
bogen mit Lichtern angedeutet. Ein
Tonbandgerät ist halb von Farn über-
wuchert, als müssten die verschütteten

Lebenszeugnisse aus dem Urwald ge-
borgen werden.An der Rückwand steht
der Satz «Es wird wieder Leben geben».
Der Lauf der Geschichte erscheint hier
als eine Art Komposthaufen, in dem
das Leben sich immer wieder erneuert.
Dies ist ein vielversprechender Ansatz

für ein Werk, das eher der antiken Tra-
gödie als einer klassischen Operndra-
maturgie folgt. Nono selbst betrachtete
die abstrahierende szenische Lösung
der Mailänder Uraufführung von 1975
zunächst als verbindlich, bevor in wei-
terenAufführungen andere Sichtweisen
entstanden.

Die Basler Inszenierung von Sebas-
tian Baumgarten ist ein farbiges Plä-
doyer für Geschichtlichkeit – unter die
grossen Tableaus mischt sich zuweilen
aber auch ein Zuviel an kleinteiliger
Handlung. Dies führt zur Verdoppelung
desOffensichtlichen.In denChorszenen
entsteht Revolutionskitsch, als wollte
mandas sperrige Stück opernhaft begra-
digen.So viele emporgereckte Fäuste, so
viel Realismus hat Nonos «Azione sce-
nica» dann doch nicht verdient. Allein
die Videobilder von Chris Kondek sind
stark genug,um die Zusammenhänge zu
erschliessen. Hier frisst die Revolution
ihre Kinder, hier tun sich Fabrikhallen
aufwie aus einemFilmvonSergeiEisen-
stein. Die Zeitgebundenheit des Stoffs
wird am Ende in gutgemeinten Slogans
für uns Heutige fortgeschrieben.Ob das
der Sinn einer Vergegenwärtigung ist?
Dabei enthält dieMusik bereits ein star-
kes Plädoyer an die Mitmenschlichkeit.

Da ist zumeinen dieUnterdrückungs-
maschine, die sich in dichten Klangwol-
ken stampfend in Gang setzt und sich
szenisch in Form einer Metallplatte be-
drohlich über die Akteure senkt; am
Schluss tragen sie das aufleuchtende
Wort «Sieg» förmlich auf ihren Schul-
tern, werden davon in die Knie gezwun-
gen. Da sind zum anderen die einzel-
nen Gesangsstimmen, oft unbegleitet
oder nur von wenigen Instrumenten des
grossen Orchesters gestützt, die sich mit
schier atemberaubender Fragilität ent-
falten. Einzigartig ist die Figur der Mut-
ter, die der wunderbaren Altstimme
der Sängerin Noa Frenkel anvertraut
ist. Durch sie kommt ein Moment der
Ruhe und Stärke in den zweitenTeil des
Abends, entsteht ein musikalischer Flow,
der einen in seinen Bann zieht.Der Diri-
gent Jonathan Stockhammer vollbringt
mit dem Sinfonieorchester Basel das
Wunder, einen grossen Apparat diffe-
renziert tönen zu lassen. Der Chor des
Theaters Basel zeigt als tragendes Kol-
lektiv eine Glanzleistung.

Voll Intensität sind die Vokallinien
der Solistinnen in den hohen und höchs-
ten Stimmregionen. Dies ergibt zusam-
men mit dem markanten Einsatz der
Blechbläser einen energievoll aufge-
ladenen Klang. Gesang, Bläserklang,
Mehrchörigkeit – immer schimmert das
Erbe der italienischenMusik durch diese
Trümmerlandschaft hindurch, erleuch-
tet die Musik von innen heraus, verleiht
ihr Humanität und zuweilen eine bren-
nende Dringlichkeit. Ein profilierter
Spielzeitbeginn fürwahr. Die Schönheit
steht der Revolution nicht entgegen –
dies beansprucht Nono nicht nur für die
Frauen, sondern auch für seine Musik.

Der Chor des Theaters Basel zeigt als tragendes Kollektiv eine Glanzleistung. BIRGIT HUPFELD

Viel Getöse um wenig – das Burgtheater gefällt sich gar sehr
Das Publikum spendete viel Beifall für die ersten Inszenierungen unter dem neuen Direktor Martin Kušej. Doch was beklatschte es wirklich?

BERND NOACK

Einen besseren Einstand hätte sich der
neue Burgtheaterdirektor kaum wün-
schen können. Zustimmender Beifall,
Ovationen gar empfingen Martin Kušej
amWochenende inWien.Dabei hatte er
nicht einmal selber inszeniert.Aber sein
programmatischer Auftakt wurde vom
nicht gerade einfachen, traditionsver-
härteten Publikum an der Donau gou-
tiert, seine markigen Sätze im Vorfeld
nahm man nicht übel.

Dabei verbat sich Kušej sogar die
lokalpatriotischeAbkürzung «dieBurg».
Das sei ihm zu hermetisch, zu martia-
lisch; auch «Nationaltheater», immerhin
als Begriff im Gesetz verankert, dürfe
man nicht mehr sagen: Das würde sei-
ner künftig internationalenAusrichtung
nicht gerecht. Und in einem Aufwasch
teilte der neue Chef dann eben auch aus
gegen rechte und identitäre Auswüchse.
Er darf das, er ist schliesslich selber
Österreicher, und es klang so, als käme
jetzt endlich einer,dermal so richtig auf-
räumt.Denn «ein feste Burg» soll dieses
Theater ja gerade im Taumel der poli-

tischen Ereignisse trotzdem sein. Nach
zwei Premierenmussman sich allerdings
wundern,wie einfach das Publikum hier
zu befriedigen, zu begeistern ist. Eher
schlicht in der Aussage und der künst-
lerischen Umsetzung gerieten nämlich
sowohl die uralten «Bakchen» des Euri-
pides in der Interpretation von Ulrich
Rasche als auch die neuen «Vögel» von
Wajdi Mouawad in der Regie des israe-
lischen Schauspielers Itay Tiran: Don-
nernder Bühnenaufruhr hier, karges
Stellungsspiel dort – vordergründig ging
es allein um die Herausstellung einer
aufrechten Haltung, um das unmissver-
ständliche Bekenntnis zu Freiheit.

Bühnenaufruhr, Stellungsspiele

Zu Ulrich Rasche fällt auch dem gedul-
digsten Kritiker bald nichts mehr ein,
weil der deutsche Regisseur mit dem
Drang zum Überwältigen immer das
Gleiche macht. Das Konzept mit rotie-
renden Scheiben und endlosen Lauf-
bändern, auf denen gedrillte Schauspie-
ler im Dauermarsch die Sprache – und
den Sinn – zerhacken, hat sich öde ge-

laufen. Rasche kann so gut wie jeden
Text seinen tonnenschwerenMaschinen
unterordnen;es ist ziemlich egal,was ge-
sprochen wird in rhythmisierten Sätzen,
Hauptsache, die Technik surrt. Mit den
«Bakchen» verrennt sich der Regisseur
aber einmal mehr. Dionysos, der Gott,
den die Familie nicht mehr wahrhaben
will, rächt sich mörderisch und lässt aus
verletzter Eitelkeit gleich eine ganze
demokratische Gesellschaft über die
Klinge springen.

Rasches Kampftruppe sind dieMäna-
den, ein weibliches wildes Partyvolk,
das den Genuss über das Gemeinwohl
stellt. Der Regisseur degradiert diese
Feierbiester allerdings zu ausserparla-
mentarischen Monstern, die ihre hohlen
Volkssprüche skandieren, im Stampf-
schritt der neuen Zeit entgegenmar-
schieren.Da packt er die Requisiten des
Reichsparteitagstheaters aus, um auch
dem letzten Schläfer zu verdonnern,
dass hier Gefahr droht.Das ist so plump
wie wirkungssatt, schert sich nicht um
den Inhalt, lässt die Widersprüche pur-
zeln und nicht hinterfragt im Raum (ein
schwarzes Untergangsszenario) hängen:

Im Gedächtnis bleibt es als Neuauflage
des schon so oft Gesehenen. Sicher ist
das ein unzweifelhaftes politisches State-
ment, aber es bewegt sich in seiner pene-
tranten Unerbittlichkeit selber auf der
Höhe einer Zeit, in der die Parolenmehr
bewirken als das Nachdenken über Ur-
sachen. Pathos und Furor werden völlig
ironiefrei wie garstige Springteufelchen
aus der Unterhaltungskiste gelassen.Die
Wut geht – wie Rasches Chor – geduldig
an der langen Leine.

Hoffen oder verzagen?

Um viele Dezibel leiser dreht sich auch
im Drama «DieVögel» alles umVerant-
wortung und dieVergeblichkeit vonVer-
gebung und Versöhnung. Dieses Stück
kam deutschsprachig vor zwei Jahren in
Stuttgart heraus, und schon damals fand
die Kritik, dass ihm mit ein paar kräfti-
gen Strichen sehr gedient gewesen wäre.
ItayTiran, der in Stuttgart als Schauspie-
ler auf der Bühne stand, hat das nicht
beherzigt und erzählt in fast vier Stun-
den, was in zwei schlüssiger auf den
Punkt hätte gebracht werden können.

Es geht um die Liebe zwischen
einem Juden und einer Palästinenserin:
Koscher oder halal ist da mehr eine exis-
tenzielle als eine kulinarische Frage; in
Wien schmunzelt man über diesen Kon-
flikt, wie man auch gleich tief bestürzt
ist, wenn das mit der unschuldigen Ver-
bindung in einer schuldreichen Welt
nicht klappt. Läge da schon nicht genug
explosiver Stoff drin, holt Mouawad
jetzt aber erst richtig aus: Zum Nahost-
Chaos gesellen sich Holocaust-Erinne-
rungen, DDR-Blessuren und Identitäts-
schwindeleien. Er packt alles rein, was
sich auch nur ein bisschen wie Problem-
potenzial anfühlt, verschlingt Lebens-
wege, dass einem schwindelig wird, baut
neue Widrigkeiten auf, wo schon fast
eine Lösung winken würde.

Die Familienaufstellung im beliebi-
gen Stellwand-Bühnenbild und in einer
statischen, altbackenen, undramati-
schen,mehrsprachigen Inszenierung ge-
rät zäh, klischeereich, sentimental, vage.
Am Ende ist man klug wie zuvor: Soll
man jetzt hoffen oder verzagen? Und
was, bitte, hat diese Frage mit Martin
Kušejs neuem Burgtheater zu tun?

Aktivistinnen wie der
französischen Lehrerin
Louise Michel setzt
der Komponist ein
musikalisches Denkmal.

In den Chorszenen
entsteht Revolutions-
kitsch, als wollte man
das sperrige Stück
opernhaft begradigen.


