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Melancholische Sternstunde der Operettenkunst

Von Andreas Meixner

Regensburg. Seit Jahren steht
das Operettenwerk des jüdi-
schen Komponisten Joseph
Beer im Fokus der Spielpläne
im Theater Regensburg. Inten-
dant Sebastian Ritschel und
Chefdramaturg Ronny Scholz
haben sich in die Musik Beers
mit Haut und Haaren verliebt.
Damit war nicht nur verbun-
den, die großartigen Werke
Beers wiederzuentdecken,
sondern auch tragische Ge-
schichte des vertriebenen und
heimatlos gewordenen Künst-
lers und Menschen in Erinne-
rung zu rufen – exemplarisch
für eine ganze Künstlergenera-
tion, die durch die gesellschaft-
liche Brandrodung des widerli-
chen und menschenverachten-
den Nazi-Regimes nahezu völ-
lig ausgelöscht wurde.

Vor gut zwei Jahren feierte
bereits Beers Operette „Der
Prinz von Schiras“ seine inter-
national gefeierte Wiederauf-
führung, seither machten die
Verantwortlichen des Musik-
theaters dem Publikum die
Zähne lang mit geschickten ge-
setzten Appetithäppchen auf
die Premiere der „Polnischen
Hochzeit“. Ergebnis war, dass
schon weit vor dem Premieren-
abend das Regensburger Thea-
terpublikum die Ohrwürmer
„Katzenaugen“ oder „Eins,
zwei, drei und herunter mit
dem Wein“ begeistert mitsin-
gen konnte.

Die Bühne: Erst Kuhstall,
später Ballsaal

Scholz bedient sich in seiner
Inszenierung eines genialen
Kunstgriffs, indem er den Kom-
ponisten Beer als Erzähler und

Joseph Beers „Polnische Hochzeit“ feierte am Theater Regensburg ihre umjubelte Premiere

Conférencier in die Handlung
unterhob und ihn biografisch
mit der Hauptrolle des Exilan-
ten Graf Boleslav Zagorsky
(Carlos Moreno Pelizari) ver-
schmolz. Das schuf eine zu-
sätzliche Handlungsebene, die
teils durchaus komödiantisch

daherkam, aber auch der tragi-
schen Geschichte hinter der
überdrehten Operettenhand-
lung Raum gab und – zweifellos
mit fester Absicht – für eine
leicht schwebende, mitunter
bedrückende Melancholie
sorgte.

Das Bühnenbild kommt mit
einer stilisierten Scheune aus,
die in manchen Szenen als
Kuhstall, später als Ballsaal
fungierte. Das alles ist anfangs
in knallig gelbe Gewänder in
der Welt einer technisierten
Nutzviehhaltung gehalten,

später zieht eine mondänere
Gala-Atmosphäre ein, mit üp-
pigen Federboas und viel Glit-
zerglamour. Die Tanzcompany
des Theaters beeindruckt ein-
mal mehr mit einer stimmigen
und modernen Choreografie,
die wohltuend mit dem erwart-
baren Revue-Gestackse brach
und der Musik Beers zusätzlich
noch Drive verlieh.

Und das ist hinsichtlich der
Handlung auch dringend not-
wendig, denn die Hochzeits-
verwirrungen und -irrungen
auf dem polnischen Gutshof ist
das inhaltlich dürre Gerüst
einer Groteske, die nur mit
Wortwitz und der guten Songs
überhaupt erst ertragbar wur-
de.

Davon gab es tatsächlich
reichlich, nahezu jede Num-
mer hatte Gassenhauer-Quali-
täten – es hätte für weitere Ope-
retten locker gereicht. Joseph
Beers Musikarrangements sind
dem klassischen Soundbild der
Operetten eines Franz Lehár
oder Robert Stolz ohnehin
längst enteilt, da klingt schon
deutlich mehr großstädtischer
Broadwaystil mit etlichen
waschechten Jazzanleihen
durch. Unter der Leitung von
Andreas Kowalewitz gelang
den Mitgliedern des Philhar-
monischen Orchesters dann
auch die exzellente Gratwan-
derung zwischen der Orchest-
rierung klassischer Operetten-
seligkeit und mitreisenden
Swingmomenten.

Der Opernchor und das So-
listenensemble taten ihr übri-
ges zu einer vollmundigen, lau-
nigen Inszenierung. Der groß-
artige Seymur Karimov glänzte
in seiner komödiantischen Rol-
le als schmieriger Baron Mietek
Oginsky, Carlos Moreno Peliza-

ri brachte als Graf Boleslav Za-
gorsky den nötigen Operetten-
schmelz in die Szenerie. Seine
zentrale Liebesgeschichte mit
Jadja verblasste allerdings hin-
ter dem Getöse der anderen
beiden Paare, darunter die
herrlich aufspielende Rahel
Brede als durchtriebene Suza.
Die Krone des Abends gehörte
zweifellos Alexander Franzen
als spontaner Einspringer für
den erkrankten Jakob Hoff-
mann. Als grobschlächtiger Ba-
ron Staschek wird das offene
Textheft in der Hand zu einem
beiläufig benutzen Accessoire,
das man angesichts seiner sou-
veränen Schauspiel- und Ge-
sangsleistung ganz schnell ver-
gisst. Dazwischen stolpert Felix
Rabas im allerbesten Slapstick
durch das Bühnenbild.

Schrill, urkomisch, temporeich
und gut gemacht

Die liebevolle Inszenierung
von Ronny Scholz bleibt dem
derzeitigen Stil des Hauses
treu: Alles dreht irgendwie am
Rad, es ist schrill, urkomisch, in
einem irren Tempo und von
handwerklich hoher Güte. Und
es darf dann doch immer eine
ganz andere Ebene mitschwin-
gen. In diesem Fall auch das
Schicksal des Komponisten
und seiner beiden Librettisten,
die das Stück geschrieben und
komponiert haben. Joseph
Beer und Alfred Grünwald
konnten nach der Emigration
nie wieder an ihre Erfolge an-
knüpfen. Und Fritz Löhner-Be-
da wurde im Dezember 1942 im
KZ Ausschwitz totgeschlagen.
Das gehört leider auch zu der
Geschichte dieser großartigen
Operette – und zur geglückten
und gefeierten Premiere.

Von Michael Scheiner

Regensburg. „Nerve“ heißt
das Trio, mit dem Jojo Mayer
seit bald zwei Jahrzehnten von
Drum and Bass bis Jungle elekt-
ronische Musik der DJ-Kultur
live in eine Band umsetzt. Tref-
fender lässt sich die Musikauf-
fassung des Schweizers kaum
beschreiben, als mit diesem
Bandnamen. Sein Soloprojekt
„Me/Machine“, das der im
Rahmen des diesjährigen
Drum-Weekends im Leeren
Beutel vorgestellt hat, trifft prä-
zise den Nerv seiner Kunst. Es
zeigt einen Musiker, der die
Traute hat, sich auch dem
Scheitern auszusetzen. Und
manchmal kann die Musik –
um einen weiteren Begriff von
„nerve“ einzubringen – die das
generative System, also der
Computer mit dem Mayer im
Dialog spielt, auch ganz schön
nervig klingen.

Beim Drum-Weekend: Schweizer Weltklasse-Schlagzeuger Jojo Mayer spielt sein Programm „Me/Machine“ mit einem generativen Computer

In eine andere Dimension katapultiert

Bevor sich der 63-Jährige, der
lange in New York gelebt hat,
an das eigens von der Firma
Sonor zur Verfügung gestellte
Drumset setzte, sprach er mit
Drum-Weekend-Leiter Gerwin

Eisenhauer über sein Projekt.
Die Grundidee des Spiels mit
einem generativen System sei
„der mehr oder weniger auto-
nome Output“ des Computers
auf „das, was ich auf dem

Schlagzeug mache“. Es sei für
ihn wesentlich interessanter,
beschreibt er seinen von Im-
provisation und Kreativität ge-
prägten Musikbegriff, „wenn
etwas Unerwartetes raus-
kommt“, selbst wenn dieses
unerwünscht sei. Im Nachhi-
nein könne sich das anhören,
„als wäre es genauso geplant
gewesen“.

Wichtiger sei es, „etwas Neu-
es zu finden, was uns erwei-
tert“, als unentwegt Bekanntes
in der Musik wiederzukäuen.
Dazu müsse man „aus der Si-
cherheit rausgehen“, im gesell-
schaftlichen Diskurs spricht
man oft davon, dass Menschen
ihre Komfortzone verlassen
müssten, „um Freiheit zu krie-
gen“. In welche Richtung sich
die Musik in den nächsten
zehn, zwanzig oder mehr Jah-
ren entwickele, wollte Eisen-
hauer mit Blick auf den zuneh-
menden Einsatz von KI-er-

zeugter Musik von seinem Gast
wissen. „Die Musik wird so, wie
wir sie wollen“, antwortete der
ziemlich lapidar und appellier-
te damit erneut an die Eigen-
verantwortung und den Ge-
brauch der eigenen Kreativität,
um „auch in Zukunft Kunst
hervorzubringen“.

Daran machte sich Mayer
nach diesem Schlusswort – in
einem Maß, einer Intensität
und Ausdruckskraft, dass er
mit seinem Spiel das geflashte
Publikum in eine andere Di-
mension katapultierte. Konnte
man anfänglich noch relativ
gut auseinanderhalten, was an
dröhnenden, pluggernden und
gurgelnden Sounds und Rhyth-
men aus der links neben dem
Drummer stehenden Maschi-
ne kam, verwischte sich diese
Grenze zu Mayers hochpräzi-
sem und feinnervigem Spiel
immer öfter. Klang es wie ein
Soundwall aus einer Batterie

von Keyboards, meinte man
wenig später ein futuristisches
Klangmuster wie aus einem
vorsintflutlichen Science-Fic-
tion-Film oder ein anfahrendes
Rennauto zu erkennen. Die ad-
hoc-Kompositionen (als „Stü-
cke“ wollte Mayer die improvi-
sierten Musikereignisse nicht
bezeichnen) lebten von den
entfesselten Wirbeln, den Pat-
tern und der vielfältigen rhyth-
mischen wie melodischen Ge-
staltung des Drummers. Wäh-
rend des Spielens scheint er
mit jeder Faser seines Körpers
und Geistes mit den Sticks, Be-
sen und Schlegeln verwachsen
zu sein. Eine einzige Komposi-
tion, die er mit Filzschlegeln
vorwiegend auf Toms spielte,
das auf den verstorbenen
Drummer Fredy Studer zu-
rückgehende „Requiem“, ge-
riet zum eindringlichen Höhe-
punkt, der im dicht besetzten
Saal regelrecht gefeiert wurde.

Hochaufgeladene Liedkunst

Von Andreas Meixner

Regensburg. Nackt und bloß
muss man sich vorkommen,
wenn man als Liedsänger auf
der Bühne steht. Nichts
schützt, es gibt kaum ein Refu-
gium des kurzen Innehaltens
und der Regeneration. Einzig
der Begleiter am Flügel kann
den wenigen Halt bieten, das
harmonische und dramaturgi-
sche Grundgerüst bereiten, im
Idealfall sogar mehr.

Im Falle von Konstantin
Krimmel und Ammiel Busha-
kevitz haben zwei zueinander-
gefunden, die das Kunstlied als
gegenseitiges, symbiotisches
Zuspiel emotionaler Aufla-
dung begriffen haben und die
klassische Zu- und Rangord-
nung zwischen Solist und Be-
gleitung auflösen zugunsten
einer ganzheitlichen Gestal-

Zwei Ausnahmekünstler und ihre Interpretation der „Winterreise“ von Franz Schubert

tungswirkung. In ihrer tief aus-
geloteten Lesart der Schu-
bert‘schen Winterreise öffnete
sich am vergangenen Freitag
abend im Theater Regensburg
eine weitere, viel abgründigere
und mitunter zornige Dimen-
sion von Liebesleid, Schmerz
und Melancholie. Krimmels
Abbildungen der Sehnsucht
und Erfüllung sind nur letzter
Rest an eine gute Erinnerung,
die er jäh und unvermittelt in
wütenden Ausbrüchen ver-
zweifelt zerschlägt. Die inti-
men, zärtlichen Momente, die
Krimmel und Bushakevitz fa-
mos ausgestalten, sind ein
wehmütiger Abglanz in der Be-
trachtung innerer emotionaler
Ruinenlandschaften.

Das ist das Grundsetting von
80 Minuten hochaufgeladener
Liedkunst, in einer kaum über-
bietbaren Qualität künstleri-

schen Ausdrucks. Kaum zu
glauben, mit welch künstleri-
schen Reife der 33-jährige Bari-
ton den Liederzyklus ausgestal-
tet, die Schattierungen und
Szenerien der Lieder organisch
wechselt, sich nie in einem me-
lodramatischen Pathos verliert
oder effektheischend dem
bestmöglichen Ausdruck nach-
eifert. Immer ist sein Gesang
klar, eindeutig und technisch
von atemberaubender Güte.
Krimmel führt seinen kernigen,
wohlklingenden Bariton in der
Winterreise spazieren, von Sze-
ne zu Szene, muss die Textaus-
deutung nie den sängerischen
Anforderungen und techni-
schen Mühen unterordnen.
Das Lyrische Ich setzt er ge-
schickt in verschiedenste Fa-
cetten, um aus der inneren
Selbstbetrachtung heraus auch
zu der Rolle eines Erzählers zu

finden. Mit einer früh vollende-
ten Bühnenpräsenz schlägt er
die Zuhörer in seinen Bann, im
Parkett und auf den Rängen des
Regensburger Theaters bleibt
kaum Zeit zum Durchatmen.

Der nur wenige Jahre ältere
Ammiel Bushakevitz wirkt da-
gegen nur scheinbar lässig in
seiner Haltung. Hinter der
sichtlichen Spiel- und Gestal-
tungsfreude am Flügel verbirgt

sich die minutiöse Akribie
eines Meisterpianisten, der das
perfekte Maß an Timing, an Pe-
daleinsatz und die richtigen
Momente von Präsenz und Zu-
rückhaltung verinnerlicht hat.

Ihm bleibt immer genug
Raum, auf den Augenblick un-
mittelbar zu reagieren, die At-
mosphäre aufzugreifen, eine
Winzigkeit nachzugeben oder
die Szene unvermittelt voran-

zutreiben. Krimmel kann sich
auf diese Grundierung nicht
nur blind verlassen, sondern er
lässt sich davon spürbar befeu-
ern und inspirieren. Wieviel da-
von tatsächlich spontan ge-
schieht, soll dabei ruhig das Ge-
heimnis der beiden bleiben.

Denn freilich packt sie die
emotionale Dringlichkeit und
Wucht der Winterreise, auch
nach vielen gemeinsamen Auf-
führungen. Und deshalb ist am
Ende der Leiermann schon
längst verklungen, da wagen
sich die beiden Künstler noch
lange nicht, ihre tief aufgelade-
ne Haltung aufzulösen. Und
auch das Publikum bleibt zu-
nächst erstarrt und mitgenom-
men zurück. Erst dann – ge-
fühlt nach einer halben Ewig-
keit – entlädt sich die Begeiste-
rung. Ein Liederabend, der lan-
ge nachhallt.

Bunt und bildgewaltig kommt die „Polnische Hochzeit“ daher, doch eine ernste Ebene schwingt mit.
Im Bild: Tenor Carlos Moreno Pelizari und die Tanzcompany im Theater am Bismarckplatz. Foto: Liebig

Was macht KI-erzeugte Musik mit der Kunst? Darüber sprachen
die Schlagzeuger Geff Eisenhauer.(li.) und Jojo Mayer. Foto: Scheiner

Pianist Ammiel
Bushakevitz
(links) und Bari-
ton Konstantin
Krimmel begeis-
terten mit ihrer
Winterreise im
Theater Regens-
burg.

Foto: Flo Huber
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