
Unbeantwortete Fragen

M
an kann manche Fragen noch so
oft stellen, man wird auf sie keine
Antwort bekommen. Dass man

aus dieser Überlegung ein suggestives Mu-
sikstück und ein dramaturgisch spannen-
des Konzert gestalten kann, bewies am
Samstagabend die Internationale Bach-
akademie. Unruhige Wochen hat die Stutt-
garter Kultureinrichtung hinter sich, im
Raum stand dabei immer auch die Frage
um die künstlerische Ausrichtung. Im
jüngsten Abokonzert verließ man im Beet-
hovensaal nun die gewohnten Pfade und
prompt klafften in den Zu-
schauerreihen viele Lücken.
Vielleicht war dem Tradi-
tionspublikum das hochklas-
sige Programm mit Werken
von Charles Ives, Francis Pou-
lenc und Igor Strawinsky
dann doch zu modern.

Schon der Konzertbeginn
mit „The unanswered Questi-
on“ gab die Marschrichtung
der ungewohnten Höreindrü-
cke vor: ein unsichtbares Orchester, sperri-
ge Klänge und eine im Raum wandernde
Trompeten-Stimme, die wie eine Reaktion
auf Ives’ eröffnenden Psalm „God be merci-
ful unto us“ wirkte. Diese Vertonung ver-
bindet die Tradition des homophonen
Chorgesangs mit weit aufgefächertem
Klangbild und spannungsreicher Harmo-
nik; eine Steilvorlage für die traumwandle-
risch sicher und kompakt singende Gä-
chinger Kantorei.

Auch das anschließende „Gloria“ von
Francis Poulenc wird hierzulande eher sel-
ten aufgeführt. Dabei bietet dieses vielfar-
big schillernde Werk mit seinem jubelnden
Katholizismus, seiner feierlichen Aura und
seinem Überschwang einige reizvolle Mo-
mente. Die Gächinger Kantorei und vor al-

lem die Sopran-Solistin Jeanette Köhn be-
eindruckten mit makellosen Klängen. Im-
mer wieder muss die Sopranistin
unangenehme Aufschwünge, den Spagat
zwischen ätherischem Schweben und Prä-
senz bewältigen. Jeanette Köhn hat dafür
genau die richtige Stimme, fügt sich mal zu-
rückhaltend in den Gesamtklang ein, lässt
dann wieder ihre Stimme in höheren Lagen
frei aufblühen.

Spiritus Rector hierbei ist der agile Diri-
gent Jonathan Stockhammer. Der kleine
Kalifornier spornt mit beredter Zeichen-

gebung und manueller Präzi-
sion den Chor und die Stutt-
garter Philharmoniker zu
einer hochkonzentrierten
Spielweise an, an die die Mu-
siker in der zweiten Konzert-
hälfte leider nicht mehr an-
knüpfen konnten. Vor allem
bei Strawinskys Bläsersinfo-
nie leisteten sich die Philhar-
moniker nach der Pause eini-
ge unsaubere Momente, wa-

ren immer wieder auf der Suche nach der
richtigen Intonation.

Auch bei der anschließenden Psalmen-
sinfonie blieb das Orchester merkwürdig
zurückhaltend, während die famose Gä-
chinger Kantorei durch ihre klangliche
Präsenz begeisterte.

Insbesondere die groß angelegte Steige-
rung im ersten Satz „Exaudi orationem me-
am“ entfaltete an diesem Abend im Beetho-
vensaal große Wirkung. Aus einem schlich-
ten Anfang heraus entwickelt Jonathan
Stockhammer am Dirigentenpult einen
riesigen Spannungsbogen, der in den eksta-
tischen Schlusstakten kulminiert. Ein ein-
drucksvoller Leistungsbeweis der Gächin-
ger Kantorei war das, dem man deutlich
mehr Zuhörer gewünscht hätte.

Konzert Die Bachakademie hat sich im Beethovensaal mit den
Stuttgarter Philharmonikern viel getraut. Von Markus Dippold

Schöne Aussichten

W
enn man so bösartig veranlagt ist
wie Josef Hader, dann hat man
es wahrscheinlich schwer,

Freunde zu finden. Der Anfang des zweiten
Teils seines irgendwie schizophren betitel-
ten Programms „Hader spielt Hader“, ein
aktualisiertes Best-of früherer Stücke, be-
stätigt diese Vermutung. Im Plausch mit
seinem Techniker erfährt der Kabarettist,
dass jener deswegen so lustlos die Regler an
seinem Mischpult herumschiebt, weil ihm
die Aftershowparty vom Vortag in den Kno-
chen steckt. Ein tolles Besäufnis war das.
Alle aus der Crew waren dabei. Nur Hader
war nicht eingeladen worden.

Und geschieden ist er ja auch. Wundern
muss sich der Österreicher deswegen nicht.
Eher darüber, dass er es mit einem derma-
ßen ätzenden Humor schafft, Säle restlos
zu füllen. Gleich zu Beginn seines Auftritts
im Theaterhaus unterläuft er die bildungs-
bürgerliche Erwartungshaltung des eige-
nen Publikums. Ganz in schwarz kommt
Hader auf die Bühne, lümmelt sich an einen
Tisch und verkündet, dass der Humanis-
mus, also die Epoche der Geburt des mo-
dernen europäischen Geistes, das Thema

des Abends sein werde. Schließlich ist man
ja aus den „Rucola-Bezirken“ in bescheide-
nen Geländewägen, die sonst zur Fahrt zum
lokalen Weinbauer dienen, ins Theater ge-
kommen, um eine standesgemäße Abend-
unterhaltung zu erfahren. Dann setzt er
sich an die Orgel, spielt schrägen Mist und
gurgelt fast schon meditativ immer wieder
das Wort „Kunst“ ins Mikrofon. Großartig.

Die beste Nummer erzählt von seiner
Exfrau. Immerzu sei sie da gewesen. Ku-
scheln wollte sie vorm Einschlafen, auch im
Sommer, wo man davon schwitzige Flä-
chen auf der Haut bekommt. Die Ehe, eine
wahre Hölle, jedenfalls wenn man von den
Menschen schon ordentlich entfremdet ist.
Zum Glück haben sie sich gegen das Kin-
derkriegen entschieden. Kinder sind teuer,
also nicht gerade ein Must-have; allenfalls
ein Can-have. Sicher, an Weihnachten wäre
es schön, Kinder herumtollen zu sehen.
Aber später stecken sie einen ins Alters-
heim und das Grab der Eltern wird auch
nur ein paar Jahre bezahlt.

Immer wieder reflektiert Hader seine
Rolle als Kabarettist; fast neurotisch wirkt
das. Von ihm wird das Publikum nie erfah-
ren, wer schuld ist. Lösungen kann er auch
nicht bieten. Vielleicht gibt es ja auch gar
keine. Zumindest ist Hader immun gegen
falsche Glücksversprechen. Detailverliebt
schildert er die drückende Enge des Lebens
im Dorf, wo sich 16-jährige Mädchen, die
ungewollt schwanger geworden sind, ins
Flussbett kugeln und ersaufen. Aber im-
merhin redet man mit- und übereinander.
In der Großstadt sterben die Menschen da-
gegen allein und unbemerkt. Und findet
dann jemand die Leiche, ist die schon so
verwest, dass man kaum noch zwischen
Matratze und menschlichen Überresten
unterscheiden kann. Schöne Aussichten
sind das. Da kann man ja nur noch lachen.

Kabarett Josef Hader spielt im Theaterhaus ein Programm, das vor
ätzendem Humor nur so strotzt. Von Daniel Hackbarth

Dylan, Dornröschen und die Depression

E
ine der größten Herausforderungen
für Popstars, die seit den sechziger
Jahren im Geschäft sind, ist es, wür-

dig zu altern. Das ist nicht einfach in einem
Genre, das anfangs von den Gefühlen einer
überwiegend rebellischen Jugend beflügelt
wurde. Aber die Größten haben schlüssige
Strategien entworfen: Bob Dylan (70) hat
sich längst in die Alterslosigkeit des fahren-
den Bluesorakels gerettet. Leonard Cohen
(77) macht sich einen Spaß daraus, wie aus
der Gruft heraus zu grollen. Und Paul Si-
mon (70) hat sich all die Jahre hinweg eine
gewisse Kindlichkeit bewahrt.

Diese drei Herren haben im neuen Jahr-
tausend Konzerte gegeben und Alben ver-
öffentlicht (Dylan gleich zweimal im Jahr
2009, Simon 2011, Cohen erst letzte Wo-
che!), die zu den bewegendsten, ja besten
ihrer Karriere gehören. So gesehen ist es
zwar weit verbreitet, aber pophistorisch
trotzdem nicht ganz astrein, ihr Wirken
fortwährend auf die Sechziger zu reduzie-
ren, auf ihre Anfänge – so wie es jetzt das
Stuttgarter Theater Rampe getan hat.

Und was hat Helen Schneider (59) mit
den drei in Würde gereiften Herren zu tun?
Sie singt ihre Lieder. Sie ist ja nicht mehr in
dem Geschäft tätig, das auf der Veröffentli-
chung von Schallplatten und ausgedehnten
Konzerttourneen basiert. Sie ist jetzt in
erster Linie Schauspielerin. Die Löckchen,
die einst ihr Gesicht umrahmten, als sie An-
fang der achtziger Jahre selber Pophits hat-
te („Shadows of the Night“), sind strengem,
glattem Schwarz gewichen. Die Lippen sind
sehr rot. Helen Schneider – das zeigt sie mit
jeder Geste, mit jeder sehr gekonnten
Turnübung ihrer Gesichtsmuskulatur und
oft auch mit ihrer nach wie vor fulminan-
ten, tiefschürfenden Stimme – ist jetzt
Avantgarde. Wahrscheinlich deshalb singt
sie Bob Dylans apokalyptische Ballade „A
hard Rain’s a-gonna fall“ als
walzersatte Operettennum-
mer, mit viel Vibrato und nur
eine Strophe lang.

Vielleicht macht Helen
Schneider das aber auch, weil
es an diesem Abend im Theater Rampe
eigentlich gar nicht um ein paar in Würde
gealterte Singer/Songwriter geht. Sondern
um Frauen. Genauer gesagt um das Trauma
der US-amerikanischen Autorin Anne Sex-
ton. Nach deren bilderstarken, aber nicht
ganz einfachen dichterischen Zerflei-
schungen von Grimms Märchen ist dieser
eigentümliche Theaterabend „Verwand-
lungen“ benannt, und in der Bühnenmitte
hängt ein riesiger roter Kokon, in den He-
len Schneider einmal hineinschlüpft, um
sich ihrer schwarzen Jacke zu entledigen.
„Der Sprecher ist diesmal eine Hexe – ich“,

sagt Helen Schneider zu Beginn. Und dann:
„Es genügt nicht, Hesse zu lesen und Mu-
schelsuppe zu essen.“

Anne Sexton, die sich in diesem Duktus
dichtend Schneewittchen vorgenommen
hat, das Rotkäppchen, Rapunzel und natür-
lich auch Dornröschen, war über weite Ste-

cken ihres kurzen Lebens ver-
zweifelt, befand sich lange in
psychiatrischer Behandlung
und brachte sich 1974 im Alter
von 45 Jahren um. Helen
Schneider wendet viel Kunst

auf, um dieser Verzweiflung nahe zu kom-
men, und sie hat zwei herausragende musi-
kalische Helfer an den beiden Bühnenrän-
dern. Aber leider sind Mini Schulz am
Kontrabass und Jo Ambros an der Gitarre
meistens zum Nichtstun verdammt.

Denn der Wortanteil in dieser Inszenie-
rung der Rampe-Intendantin Eva Hose-
mann ist so hoch, wie Bildungsbürger sich
das im Radio wünschen. Vielleicht noch ein
bisschen höher. Also wühlt sich Helen
Schneider, die sehr gut deutsch spricht,
aber nicht akzentfrei, durch eine manch-
mal unfreiwillig komische deutsche Über-

setzung von Sextons bitter-beklemmender
Märchenlyrik, in der viel vom Leid die Rede
ist und manchmal von einem „Brathuhn“.
Die Lieder aus den Sechzigern muten zwi-
schendurch wie Inseln zum Atemholen an,
obwohl die Beteiligten viel Energie auf-
wenden, um ebendies zu verhindern: Leo-
nard Cohens „Bird on the Wire“ mutiert zu
einer Art abgedrehten Opernarie, „The
Sounds of Silence“ von Simon and Garfun-
kel klopfen minutenlang per Gitarre an, um
schließlich nach ein paar Zeilen als erledigt
betrachtet zu werden. Das Liederschaffen
von Joni Mitchell erfährt ein bisschen
mehr Gerechtigkeit.

Die Männer aber, gerade auch die auf
der Bühne, werden womöglich für das Un-
recht bestraft, das Anne Sexton einst wi-
derfahren sein mag: Mini Schulz verdingt
sich streckenweise als Geräuschemacher.
Händereibend entlockt er dann seinem
Kontrabass ein derart jammervolles Quiet-
schen, dass man befürchten muss, das
schöne Instrument zerberste gleich. Und
Jo Ambros muss streckenweise eher so
eine Art Tutorial für seine Effektgeräte ab-
liefern, als dass er Gitarre spielen darf. Sehr

experimentell ist das alles, eingetaucht in
bedeutungsschwanger glimmendes Licht,
illustriert von Helen Schneiders bemer-
kenswert vielschichtiger Mimik, zerfurcht
vom Wortschwall des Grauens. Experimen-
tell ist’s, aber oft steril.

Das Herz ihres Publikums erreicht He-
len Schneider jedoch, wenn sie kunstvoll
und dennoch ungekünstelt singt und ihre
Begleiter richtig spielen dürfen. Dann be-
schwört sie, haucht und röhrt, sehnt und
bebt, lebt: Die paar Minuten, die Bob Dy-
lans „Just like a Woman“ vor der Pause dau-
ert, schlagen den durchwachsenen bis dis-
paraten Theaterabend um Längen. Gewagt,
unerhört, stimmig klingt das Lied. Mit so
starken Musikern, mit einer so wirkungs-
vollen Sängerin, mit solchen Songperlen,
mit all diesen grandiosen Voraussetzungen
fürs Gelingen also wäre alles ganz einfach
gewesen: Weniger Sexton. Mehr Dylan, Co-
hen und Simon. Die haben wunderbare
Musik geschrieben. Und die waren, tschul-
digung, sind einfach die besseren Dichter.

Aufführungenmorgen sowie am 1., 2., 3., 4., 7.,
8., 9., 10. und 11. Februar

Premiere Die ehemalige Popsängerin Helen Schneider hat sich im Stuttgarter Theater Rampe durch die quälenden Texte der Dichterin
Anne Sexton gewühlt. Am besten ist sie aber an diesem Abend mit dem Titel „Verwandlungen“, wenn sie singt. Von Michael Werner

Experimentell auf den Spuren der Poetin: Mini Schulz, Helen Schneider und der Kokon Foto: Lutz Schelhorn

Die Musiker sind
oft zum Nichtstun
verdammt.

Lustig: Josef Hader Foto: Veranstalter

Die Gächinger
Kantorei liefert
einen sehr
eindrucksvollen
Leistungsbeweis ab
– das Orchester
aber hält sich
auffällig zurück.

E
in Mann und zwei Frauen im Anzug
schreiten auf die Bühne. Nach fes-
tem Blick ins Publikum setzt er sich

stoisch an den Flügel, während sie sich auf
zwei Stühle setzen und aufmerksam dem
harren, was der Mann am Klavier wohl vor-
tragen wird. Kaum erklingen die ersten mi-
nimalistischen Akkorde und Läufe, die sich
mitunter anhören, als würde direkt auf die
Saiten gehauen, legen sie los: Da werden die
Haare gerauft, der Kopf nach unten gewor-
fen, die Beine überschlagen, der Körper läs-
sig schräg über den Stuhl arrangiert, dann
wieder mit dem Fuß gezittert.

Die Bewegungen gleichen sich fast, sind
mitunter parallel, doch jede der Frauen
entwickelt ihr eigenes Repertoire, das sie in
rhythmischen Wiederholungen wie eine
minimalistische Komposition durchexer-
ziert. Es ist der Pianist Jürgen Kruse, der
am Flügel John Cages berühmte „Sonata I,
Interlude I für präpariertes Klavier“ into-
niert, während die Choreografinnen und
Tänzerinnen Christine Chu und Alexandra
Mahnke daneben beweisen, dass man zu
Cage grandios tanzen kann.

„Changes III. Cage Dance Music“ heißt
denn auch der Abend im Kulturzentrum
Dieselstraße, der im Rahmen der Tonart
2012, dem Festival für zeitgenössische Mu-
sik, stattfindet. Und das hätte auch Cage ge-
fallen, jener Ikone der Neuen Musik, die
dieses Jahr 100 geworden wäre. Lust- und
humorvoll zerschlägt da der Schlagzeuger
Raphael Sbrzesny in „Etudes Australes“
mit Hammer und Riesennagel Porzellan. In
„Child of Tree“ raschelt er liebevoll mit
Hölzern und Primeln oder verharrt skulp-
tural mit dem Pianisten Kruse die berühm-
ten „4’33’“ still am Klavier. Einfühlsam be-
arbeitet dort das Talkin Drums Trio für
„Amores“ I und II Congas und Boxen. Wun-
derbar verstimmt gibt hernach Kruse
Bachklassiker aus dem Wohltemperierten
Klavier. Als er dann die Tänzerinnen in „In-
terlude IV“ zu Bestleistungen im Stühle-
rutschen und -tragen antreibt, ist jedem
klar, was Musik und Tanz sein kann – eine
Abenteuerreise in die Tiefe der Töne. mos

Tanz „Changes III. Cage Dance
Music“ überzeugt beim
Tonart-Festival in Esslingen.

Das hätte der

Ikone gefallen

E
igentlich, so heißt es, wollte Richard
Strauss mit seinem antiheldischen
Heldenstück „Till Eulenspiegels

lustige Streiche“ op. 28 die Leute nur zum
Lachen bringen. Für das kleine „nur“ hat
sich Strauss allerdings mächtig ins Zeug ge-
legt, hat ein rhythmisch virtuoses Pracht-
stück komponiert. Ein Schelm, der glaubt,
es ließe sich hier mal eben mit ordentlich
hochgekrempelten Ärmeln die ganz große
burleske Sause veranstalten. Nein, dieses
tragikomische Stück ist bei aller durchtrie-
ben zur Schau gestellten Derbheit nur dann
zu genießen, wenn Timing und dynamische
Dosierung perfekt berechnet sind.

Einer, der für diese besondere Mixtur
offenbar den siebten Sinn besitzt, ist Emi-
lio Pomàrico. Er gab nun im Beethovensaal
sein Debüt am Pult des Staatsorchesters
Stuttgart mit eben diesem Strauss’schen
Opus. So elegant wie zupackend zelebrierte
Pomàrico die vielen schnellen Wechsel
zwischen klanglicher Totale und winzigen
Detailaufnahmen. Gespannt wie ein Flitze-
bogen ging man danach in die Pause, in Er-
wartung von Ferruccio Busonis wenig ge-
spieltem „Konzert für ein führendes Kla-
vier“ und diverse Streich-, Blas- und
Schlaginstrumente“ op. 39.

Für das Werk mit seinen fast achtzig Mi-
nuten Dauer stand der Märchenheld Alad-
din für einiges an thematischem Material
Pate. Für den technisch exorbitanten Kla-
vierpart ließ sich Busoni offenkundig von
Chopin, Liszt und Skrjabin inspirieren. An-
sonsten machte sich Busoni hier ohne ein
Libretto als Handlungsgeländer seinen
Reim auf Wagners Leitmotivtechnik und
ein wenig auch auf den Verismo eines Ver-
di. Pomàrico erwies sich hier abermals als
Klangmagier, der ein Orchester wie ein Ka-
leidoskop zu bedienen weiß. Den so schau-
erlich schwierigen wie faszinierend vielge-
staltigen Klavierpart spielte Carlo Grante
virtuos – weit jenseits von vordergründiger
zirzensischer Habt-Acht-Attitüde. Im
Schlusssatz mit Männerchor sorgten die
Herren des Staatsopernchors für die nötige
anthrazitdunkle Grundierung. Grandios!

TerminDas Konzert wird heute um 19.30Uhr
im Beethovensaal wiederholt.

Klassik Emilio Pomàrico gibt sein
Debüt beim Staatsorchester
Stuttgart. Von Annette Eckerle

Eleganz ist der

Stoff der Helden
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