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D. Weickmann: Kulturgeschichte des Balletts

Als der Choreograf Johann Kresnik mit seinem Tanz-
ensemble zum Ende des letzten Jahres seinen Vertrag an
der Berliner VolksbÃ¼hne auflÃ¶sen musste, war die
EmpÃ¶rung in der Tanz- und Theaterwelt groÃ. Obwohl
das von ihm entwickelte choreografische Theater schon
zu seinen Lebzeiten einen Platz in der Tanzgeschichte er-
gattert hatte, wollten Vertreter der Berliner Kulturpoli-
tik seine Arbeit nicht mehr weiter finanzieren; die Gelder
fÃ¼r den Tanz an der VolksbÃ¼hne wurden ersatzlos ge-
strichen. Kresnik machte den KÃ¶rper zum politischen
Feld, auf dem sich Macht, Verletzbarkeit oder Geschlech-
terfragen zeigen konnten. Er selber, der erst Werkzeug-
schlosser gelernt und danach eine Tanzausbildung absol-
viert hatte, beendete seine Solotanzkarriere, weil er die
GleichfÃ¶rmigkeit der makellos, perfekt (Ã¼ber-) trai-
nierten KÃ¶rper in den Ballettensembles nicht ertragen
konnte. Vielmehr waren es widersprÃ¼chliche Biografi-
en, wie die von Paulo Pasolini, Francis Bacon oder Fri-
da Kahlo, die er in schmerzhaft explodierenden Bildern
auf die BÃ¼hne brachte. Es war das Asymmetrische, das
Kranke, das Unperfekte, oft der Schmerz und das Leiden,
das ihn zu seinen theatralen Phantasien animierte.

Auch die Sozial- und Wirtschaftshistorikerin Dori-
on Weickmann schreibt in ihrem zweiten Buch Angaben
zur ersten Publikation: DorionWeickmann. Rebellion der
Sinne. Hysterie ein Krankheitsbild als Spiegel der Ge-
schlechterordnung (1880-1920), Frankfurt 1997. eine Ge-
schichte Ã¼ber KÃ¶rper. Mit ihrer Kulturgeschichte des
Balletts legt sie eine umfassende und gut zu lesende Re-
cherche Ã¼ber die Disziplinierung des KÃ¶rpers in der
Ballett- und Tanzwelt zwischen 1580 und 1870 vor. Die
Genese des Balletts entwickelt sie in drei Teilen: Analy-
siert wird der Tanz als Sprache, als professionelle Kunst-
sparte und schlieÃlich als geschlechtertypologische Aus-
drucksform. Methodisch rekurriert die Autorin unver-
kennbar auf Foucault und Elias. Es ist ihreThese, dass die
kÃ¶rperliche Disziplinierung im Tanz als zivilisationsge-
schichtlicher Prozess verstanden werden kann. Entspre-
chend wird hier eine Ãsthetik des Tanzes geschrieben,
in der die Kunst im Kontext von sozialen Bedingungen,
vom soziokulturellen Umfeld her, bedacht wird. Die Au-
torin greift dabei auf heterogene Materialien zurÃ¼ck:
Es sind Liebesbriefe, die anonyme Verehrer aus dem Pu-
blikum an die wohl erfolgreichste romantische Balleri-
na Marie Taglioni richteten, theoretische Abhandlungen
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Ã¼ber die ChorÃ©ographie, wie Raoul Auger Feuillet
sie erdachte, Zeitungsartikel, biografische Angaben oder
Ã¤sthetische Ãberlegungen zu Anatomie und Anstand,
in denen der englische Tanzmeister John Weaver den
Frauen empfiehlt, ihre natÃ¼rlichen Anlagen und die-
se seien SchÃ¶nheit und Anmut zu vollenden. Wie die
MÃ¤nner sich in Grazie Ã¼ben kÃ¶nnten, so sollten die
Frauen sich en passent die Regeln der Konversation er-
werben und somit ihre intellektuellen MÃ¤ngel kaschie-
ren.

Frankreich stieg ab Mitte des 17. Jahrhunderts mit
der danse dÃ©cole zur Metropole des Tanzes auf. Der
Ursprung und die Entwicklung des klassischen fran-
zÃ¶sischen Balletts illustrieren stellvertretend die Ge-
schichte eines gesellschaftlichen Prozesses. Das Ballett
diente der ZÃ¼chtigung des KÃ¶rpers, der sich als har-
monische Gestalt in symmetrischen Ordnungen zu be-
wegen hatte. Jenseits von Affekten, Leidenschaften oder
Trieben wurde die Physis kodifiziert und stellte sich als
PrÃ¤zisionsinstrument in den Dienst des Staates. So soll-
te sich der Schwerpunkt einer TÃ¤nzerin dank zuneh-
mender KÃ¶rperbeherrschung in die HÃ¶he verlagern,
damit sie sich virtuos emporschrauben konnte zu den
gÃ¶ttlichen Phantasien des Herrschers. Tanzende Un-
tertanen ordneten ihre KÃ¶rper zu Buchstaben auf der
BÃ¼hne und stellten damit den Namen des SouverÃ¤ns
dar, oder sie bildeten visuelle Figuren, versehen mit re-
gierungstreuen Botschaften. Der Tanz war keine Mani-
festation von individueller ExpressivitÃ¤t, sondern dien-
te der physischen VerkÃ¶rperung und Stabilisierung des
autokratischen franzÃ¶sischen Staatssystems.

Dorion Weickmann bleibt nicht im kunstimmanen-
ten Diskurs gefangen, sondern sie zeigt, wie politische
UmstÃ¤nde Ã¤sthetische Auffassungen vom KÃ¶rper
prÃ¤gten. Bis zum Beginn des 18. Jahrhunderts waren
Gesellschafts- und BÃ¼hnentÃ¤nze so eng miteinan-
der verflochten, dass nicht nur die perfekte Form des
KÃ¶rper trainiert und kontrolliert, sondern auch die Ver-
hÃ¤ltnisse zwischen den Geschlechtern eingeÃ¼bt wer-
den konnten. Das romantische Ballett brachte prominen-
te und ausgiebig bejubelte Frauenrollen hervor; Solistin-
nen wie Fanny Elssler oder Jules Perrot erfÃ¼llten tan-
zend die Phantasien derMÃ¤nner, von denen sie fast aus-
schlieÃlich trainiert wurden Auch in interkulturellen De-
batten wird die Gender-Organisation des Tanzes immer
wieder diskutiert. Siehe hierzu z.B. Bose, Mandakranta.
Wem gehÃ¶rt der klassische indische Tanz? Die Frage
nach den BesitzverhÃ¤ltnissen und die AuffÃ¼hrung auf
der globalen BÃ¼hne?, in: Huber, JÃ¶rg (Hg.): Interven-
tionen, Band 11., Wien 2002. S. 109-128. . Weil im Ausbil-

dungsplan der Pariser Oper keine Allgemeinbildung ent-
halten war, verdienten sich viele TÃ¤nzerinnen ihren Le-
bensunterhalt als Prostituierte. Aristokraten protegier-
ten ihre TÃ¤nzerinnen, machten sie abhÃ¤ngig und das
Sozialprestige des Berufes sank. Die TÃ¤nzerinnen wur-
den zu stilisierten Kunstprodukten, die einem bestimm-
ten SchÃ¶nheitsideal entsprechen mussten und deren
KÃ¶rper keine Abweichungen, Dysfunktionen oder Al-
terserscheinungen aufweisen durften. Die bipolare Kon-
struktion des Geschlechtes mit ihren klaren Zuordnun-
gen wurde durch stereotype Ã¤sthetische Darstellungen
reprÃ¤sentiert und immer wieder reproduziert.

Neben dem franzÃ¶sischen ist es vor allem das rus-
sische Ballett, welches sich gegen Ende des 19. Jahrhun-
derts immer stÃ¤rker profilierte. Prominentestes Beispiel
ist der TÃ¤nzer und Choreograph Vaclav Nijinsky, der
fÃ¼r die MÃ¤nner die TanzbÃ¼hne zurÃ¼ckeroberte.
Von seinem Liebhaber Serge Diaghilev protegiert, gelang
ihm mit LaprÃ¨s-midi dun faune (1912) auch in Paris
der Durchbruch. Er begeisterte und empÃ¶rte das Pu-
blikum gleichzeitig, weil er die strenge Technik des Bal-
letts mit GefÃ¼hlen wie Leidenschaft, SexualitÃ¤t und
Tod mischte. Sein androgyner Tanz fasziniert noch heu-
te viele Tanzschaffende. Vielleicht, weil er die gÃ¤ngigen
Geschlechtertypologien aufbrach oder wegen seiner ar-
chaischen DarstellungsfÃ¤higkeit oder weil er gespal-
ten schien in seinen VerhÃ¤ltnissen zu den Tanzlehrern,
Liebhabern und zu seiner Ehefrau oder weil er spÃ¤ter
dem Wahnsinn verfiel? Anhand von Nijinskys wider-
sprÃ¼chlicher Biografie wÃ¤re es mÃ¶glich gewesen,
den manchmal etwas zu evidenten Zugriff auf das The-
ma aufzubrechen. Das Paradoxe oder UnverstÃ¤ndliche
an seiner BÃ¼hnenprÃ¤senz, die unglaubliche Wirkung
seines KÃ¶rpers, sein besonderes VerhÃ¤ltnis zur Mu-
sik von Debussy oder Stravinsky kÃ¶nnten auch zei-
gen, dass Kunst nicht immer ein linearer Ausdruck von
Gesellschaft ist, sondern manchmal auch quer zu dieser
verlÃ¤uft. Gab es keine Abweichungen von der Norm?
Der Text formt den Tanz zu einer kÃ¼nstlerischen Aus-
drucksform, die in jedem Fall etwas klar zu Benen-
nendes reprÃ¤sentierte. An einigen Stellen hÃ¤tte ein
bisschen mehr Mut zur Interpretation, zur ErÃ¶ffnung
von Geheimnissen oder auch ein Bekenntnis zum Nicht-
Verstehen einer Quelle, den Ton der Forschung heiterer
gemacht. Oder glauben wir ernsthaft, dass sich die unge-
heure Wirkung des brasilianischen TÃ¤nzers Ismael Ivo
in den Inszenierungen von Kresnik historisch vollkom-
men plausibel einordnen lieÃe?

Im etwas knapp geratenen Ausklang verbindet die
Autorin ihre historischen Erkenntnisse mit einigen As-
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pekten aktueller Debatten in der zeitgenÃ¶ssischen
Tanzszene. Soziologische und medizinische Studien
belegen, dass auch heute noch viele TÃ¤nzer und
TÃ¤nzerinnen unter massiven gesundheitlichen Beein-
trÃ¤chtigungen das Publikum unterhalten. Eine Ballett-
tÃ¤nzerin des britischen Royal Ballet bringt es auf den
Punkt: Man lehrt Dich, Deine KreativitÃ¤t, Deinen In-
tellekt und Deine SexualitÃ¤t zu verleugnen, um in ein
exaktes, vorgefertigtes Bild zu passen. Was wir sehen
sind […] Reihen von Frauen mit identischen KÃ¶rpern
und Ausdruckformen, die als SchwÃ¤ne, Nymphen und
Geister in perfekter Harmonie tanzen. (S. 364) In wohl
kaum einer Kunstsparte ist die gleichfÃ¶rmige Dressur
der KÃ¶rper so offensichtlich wie im Ballett. Umso mehr
erstaunt es, dass sich diese Kunstform bis heute gehalten
hat. Hier wÃ¤ren einige weiterfÃ¼hrende Ãberlegungen
zum zeitgenÃ¶ssischen Tanz interessant gewesen. Wie
dressieren experimentelle Choreografinnen ihre TÃ¤nzer

und TÃ¤nzerinnen? Unter welchen Arbeitsbedingungen
trainieren so genannte freie Gruppen heute?

Wenn in den letzten Jahren Geld in Opern oderThea-
tern eingespart werden musste, dann stand der Tanz als
erstes zur Disposition. Auch Kresnik musste mit seinem
Ensemble die Berliner VolksbÃ¼hne verlassen. Wenn
man diesen Vorfall im Kontext der historischen Entwick-
lung, sowieDorionWeickmann sie beschreibt, liest, dann
bekommt sein Abgang eine besonders Brisanz. Auch er
dressierte die (Frauen-)KÃ¶rper, aber er tat es anders: Er
versuchte nie das SchÃ¶ne, das Gesunde, die harmoni-
sche Form zu reprÃ¤sentieren. In seinen Choreografien
tummelten sich die Individuen mit ihren Biografien, die
aus Schmerz, Machtverlust oder kÃ¶rperlicher Versehrt-
heit ihre visuelle Strahlkraft gewannen. So gesehen be-
kommt das Historische des Buches plÃ¶tzlich etwas sehr
GegenwÃ¤rtiges.

If there is additional discussion of this review, you may access it through the network, at:
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