Silvester-Predigt handelte
vor 70 Jahren auch vom
Kohlenklau: Wie 1im Winter
1946/47 das Wort ,fringsen”
entstand
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Winter 1946/47: Die deutschen Stadte sind zerstort, die
Menschen hausen in Baracken und Ruinen. Ein stabiles
russisches Hoch sorgt fiir eisige Kalte, Tiefdruckgebiete
bringen meterhohen Schnee. Die Versorgung mit Lebensmitteln
und Brennmaterial ist schlecht, bricht vor allem in den groBen
Stadten des Ruhrgebiets und des Rheinlands zeitweise zusammen.
In dieser Situation spricht der Kolner Kardinal Joseph Frings
ein wegweisendes Wort. Es sollte in die Geschichte eingehen.
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Das ,Fringsen” wurde in der Nachkriegs-Not zum gefliigelten
Begriff.

Auch Koln lag in Schutt: Vier Finftel der Gewerbebauten, so
eine zeitgenOossische Statistik, waren total verwlstet oder
stark zerstort. So predigte der Kdolner Erzbischof an Silvester
1946 in der modernen, 1930 von dem bekannten Architekten
Dominikus Bohm entworfenen Kirche St. Engelbert in Koéln-Riehl.
Sein Thema: die zehn Gebote. Da ging es auch um ,Du sollst
nicht stehlen”. Frings, ein sozialpolitisch fortschrittlicher
Kopf, kannte die Not der Zeit, die katholische Moraltheologie
und die Soziallehre der Kirche. Sein Predigtmanuskript,
erhalten im Archiv des Erzbistums Koln, zeigt, wie er um die
richtige Formulierung rang. Was er dann sagte, machte ihn
popular:

2Wir leben in Zeiten, da in der Not auch der einzelne das wird
nehmen dirfen, was er zur Erhaltung seines Lebens und seiner
Gesundheit notwendig hat, wenn er es auf andere Weise, durch
seine Arbeit oder Bitten, nicht erlangen kann*“.
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SKliuttenklau” in der
Nachkriegszeit in der
Britischen Zone. Foto:

Bundesarchiv, Bild 183-
R70463 / Link zur Lizenz:
CC-BY-SA 3.0

Fir die Menschen, die damals um ihr Uberleben kampften, war
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dieser Satz eine moralische Entlastung. Vor allem in den
schwer zerstorten Stadten hatten sie oft keine andere Wahl,
als sich die Kohle zum Heizen zu stehlen.

Der ,Kluttenklau“ war verbreitet: Um Klutten (Briketts) zu
besorgen, sprangen Jugendliche oder Manner auf haltende
Kohlenzuge, fullten Sacke mit Brennstoff und warfen sie an
vorher vereinbarten Punkten ab. Andere bestiegen Lastwagen und
warfen Kohlen ab. Ein gefahrliches Treiben; Verletzungen oder
sogar Todesfalle konnten die Folge sein. Berichtet wird von
Kindern, die nicht mehr aus den Guterwagen klettern konnten
und wahrend der eisigen nachtlichen Fahrt erfroren.

Keine Rechtfertigung fiir Diebstahl

Sehr schnell blrgerte sich im Volksmund fur diese Art von
Mundraub der Begriff ,fringsen” ein. Das Wort schaffte es bis
hinein ins ,Lexikon der Umgangssprache”“. Dem Erzbischof ging
es freilich nicht darum, Diebstahl zu rechtfertigen, im
Gegenteil. Die mahnenden Worte nach dem beruhmten Satz wurden
uberhort oder verdrangt. Denn Frings legte seinen ZuhoOrern
auch ans Herz:

,Aber 1ich glaube, dass 1in vielen Fallen weit dariber
hinausgegangen worden ist. Und da gibt es nur einen Weg:
unverziuglich unrechtes Gut zurickgeben, sonst gibt es keine
Verzeihung bei Gott.“

Kardinal Frings hat damit eine prazise Auslegung der
katholischen Lehre gegeben: Er war sich bewusst, dass Eigentum
sozialpflichtig sei. Was der Mensch braucht, um sein Leben und
seine Gesundheit zu erhalten, darf er sich unter Umstanden
groBter Not auch nehmen. Aber der Erzbischof wandte sich
zugleich scharf dagegen, die Notlage auszunutzen. Zu plundern,
um sich zu bereichern, war schon in den zerbombten Stadten
wahrend des Krieges, aber auch in der unmittelbaren
Nachkriegszeit, nicht selten. Dazu zahlte auch der Kohlenklau
uber den eigenen Bedarf hinaus. Ein Verhalten, das Frings in



seiner Predigt verurteilte.

Der ,WeiBe Tod“ forderte hunderttausende Opfer
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Eine Seite des
Manuskripts der
Predigt. Foto:
Archiv des
Erzbistums Koln.

Dass der Erzbischof die Lage richtig eingeschatzt hatte,
erweist der RlUckblick auf diesen Winter 46/47. Er ist als der
kalteste Winter des 20. Jahrhunderts im Nordseeraum in die
Wetterkunde eingegangen. Die Temperatur-Mittelwerte lagen im
Januar 1947 bei minus 4,7 Grad, im Februar bei minus 6,6 Grad.
Heute schatzt man, dass allein in Deutschland Hunderttausende
an den Folgen von Hunger und Kalte und an Krankheiten wie
Lungenentziundung und Typhus gestorben sind.

Der ,weille Tod“ grassierte unter Menschen, denen im britischen
Teil von ,Trizonesien” — so die geflugelte Bezeichnung fur die
drei Besatzungszonen der Westmachte — gerade einmal 900
Kilokalorien pro Tag zustanden. Zum Vergleich: Ein Erwachsener
mit durchschnittlichem Gewicht braucht am Tag - je nach
Tatigkeit — zwischen 2.000 und 3.500 Kilokalorien.



Frings machte sich damals zum Flursprecher der Notleidenden und
entlastete ihr Gewissen. Bei der britischen Besatzungsmacht
kam das nicht gut an: Der Kardinal wurde vorgeladen, aber weil
der alliierte Gouverneur, William Ashbury, unpunktlich war,
fuhr Frings wieder ab. In seinen Memoiren erinnert sich
Frings: ,,Es gab eine hochstnotpeinliche Untersuchung.”“ Er habe
den Text seiner Silvesterpredigt sogar bei den Briten
einreichen mussen. ,Alles war aufs hochste gespannt, und es
schwebte wirklich Unheil Uber mir®.

Frings veroffentlichte am 14. Januar 1947 — nach
Zeitungsberichten Uber seine Predigt — eine Erklarung uUber die
»Grenzen der Selbsthilfe”. Die Alliierten erwogen sogar eine
polizeiliche Vorfuhrung, liellen Frings aber dann in Ruhe, wohl
weil sie den Unmut der Bevolkerung furchteten. Es ist also,
wie der Kdlner sagt, ,noch immer jot jejange“.

In Essen beispielhaft privat
gefordert - das Balthasar-
Neumann-Ensemble

geschrieben von Werner Haullner | 30. Dezember 2016
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Felix Mendelssohn -
Bartholdy in einer
Lithografie von Friedrich
Jentzen aus dem Jahr
1837.

Das mit den Sponsoren ist immer so eine Sache: Ohne die
privaten Geldgeber ware so manches Kulturprojekt chancenlos.
Sie springen vielfach ein, wo sich die o6ffentliche Hand
versagt. Deren Aufgabe, Kultur so zu fordern, dass Qualitat
erhalten, Vielfalt und Innovation ermdéglicht,
Erschwinglichkeit fiir jedermann garantiert bleibt, wird seit
dem Vormarsch neoliberaler Konzepte und dem Zerbréckeln der
biirgerlich gepragten Gesellschaft immer prekarer finanziert
und immer grundsatzlicher in Frage gestellt. Sponsoren
erschienen als ideale Losung. Pointiert gesagt: Privates Geld
fiirs Privatvergniigen Kultur.

Im Endeffekt ist diese Art von Finanzierung ambivalent, denn
ein Sponsor ist kein Mazen, der uneigennutzig der Kunst dienen
will. So hilfreich ein Geldgeber in vielen Fallen ist, so
problematisch ist es, wenn zum Beispiel vornehmlich Events
finanziert werden, damit deren Glanz auch auf den Sponsor
fallt, wenn statt kunstlerischem Wagemut nur grofe Namen und
Mainstream-Programme vergoldet werden. Von Hamburg bis Baden-
Baden sind solche Entwicklungen zu registrieren.



Warum die Vorrede? Weil es bei Evonik offenbar anders
funktioniert: Beim Weihnachtskonzert des Unternehmens in der
Essener Philharmonie fiel jedenfalls das Wort ,Sponsoring“
nicht. Balthasar-Neumann-Chor und -Ensemble unter Thomas
Hengelbrock, mittlerweile zum vierten Mal auf Einladung von
Evonik zu Gast, werden seit Anfang des Jahres in einer
Partnerschaft unterstitzt und gefdrdert. Dass dies offenbar
nicht nur eine Formulierung in einem verschleiernden ,Wording“
ist, legt die Aussage nahe, Evonik begleite die Forschungen
der Ensembles, ermogliche musikwissenschaftliche Recherchen
und unterstutze, wenn ,Quellen erkundet und musikalische
Schatze gehoben werden”.

Das klingt nicht nach Glimmer und Glitter, sondern nach
nachhaltigem Einsatz dort, wo das Spektakulare nicht auf den
ersten Blick erkennbar ist: neue und alte Musik systematisch
erschliellen, wissenschaftlich aufarbeiten und dann sinnlich in
hoher Qualitat prasentieren. ,Kraft fur Neues” heillt es unter
dem Logo von Evonik — voila, hier ist der Transfer in die
Musik.

Das Konzert gab schon einmal einen Vorgeschmack, wie so ein
Konzept aussehen kann. Hengelbrock widmete es ausschlieflich
dem immer noch unterschatzten Felix Mendelssohn-Bartholdy -
und zwar seiner geistlichen Musik. Von einem ,Magnificat” des
Dreizehnjahrigen bis zum ersten Teil des Fragment gebliebenen
Oratoriums ,,Christus” reichte der Bogen. Das fast halbstlindige
Magnificat, der Lobgesang Mariens aus dem Lukas-Evangelium,
eigentlich ein vor allem in der katholischen Tradition stark
verankerter Text, ist fur den Protestanten judischer Herkunft
Mendelssohn-Bartholdy eine inspirierende Vorlage: Der
kunstfertige Satz mit seiner souveranen Kontrapunktik
verleugnet die Vorbilder der alteren Kirchenmusik nicht,
schlagt aber bemerkenswert personliche Tone an.

Die Violinen ziingeln, wenn den Machtigen ihr Sturz angekiindigt
wird



Mendelssohn hebt die Barmherzigkeit (,misericordia“) Gottes
hervor, wenn er den Mannerchor im Piano einsetzen und das Wort
mehrfach wiederholen lasst. Er verwendet die traditionellen
Pauken und Trompeten, um die herrscherliche Majestat Gottes zu
kennzeichnen. Und wenn Maria ankundigt, Gott stolle die
Machtigen vom Thron und erhdhe die Niedrigen, zingeln in der
Musik die Violinen. Der Balthasar-Neumann-Chor artikuliert mit
fabelhafter Prazision, zeichnet die Koloraturen auf den Punkt
genau nach, hat aber auch den pastosen Klang fur die Momente
lyrischen Ausgreifens der Melodie. Den Solisten aus dem Chor
macht es Mendelssohn nicht leicht, aber Marek Rzepka lasst
sich von den Koloraturen der Arie ,Fecit potentiam” nicht
schrecken.

In den Choralkantaten ,Verleih uns Frieden gnadiglich“ und
,vVom Himmel hoch”, beide von 1831, ist der Komponist langst
bei sich selbst angekommen. Die ,alten Meister®, Johann
Sebastian Bach eingeschlossen, sind auf eine sehr personliche
Weise in seinen Stil eingearbeitet. Mendelssohn arbeitet mit
raffinierten Harmonisierungen, halt den Klang leicht und
weich. Die Streicher des Balthasar-Neumann-Ensembles haben mit
den feinsinnigen Nuancen kein Problem, die Blaser realisieren
Glanz und Pracht, als habe Handel Pate gestanden, ohne den
inneren Zusammenhang der Musik einer &uBerlichen Uberwéltigung
zu opfern. Das ,Ave Maria“ in schwarmerisch flieBendem Ton und
fulliger Harmonik entspricht gar nicht dem Klischee
protestantischer Strenge; nur schade, dass in der erdffnenden
Arie der kantabel-belcantistische Ton nicht erfullt wird.
Dafur zeigt das Blech in der ,Geburt Christi“, dem ersten Teil
des geplanten Oratoriums, an dem Mendelssohn bis zu seinem
fruhen Tod 1847 arbeitete, wie sensibel es sich auf die
Pianissimo-Stellen des Chores und auf die sanfte Verklarung
des ,neugeborenen Koénigs“ einstellen kann.

Das begeisterte Publikum feierte Thomas Hengelbrock und seine
Ensembles und entlieB sie erst nach mehreren Zugaben in den
adventlichen Abend.



Noble Gemessenheit: Mitsuko
Uchida und das Mahler Chamber
Orchestra in Dortmund

geschrieben von Werner HaulBner | 30. Dezember 2016

Ein Leben 1lang mit
Mozart vertraut:
Mitsuko Uchida. Foto:
Richard Avedon

Mitsuko Uchida in Deutschland zu erleben, ist ein exklusives
Vergniigen: Eben von einer Tournee aus Japan zuriick,
konzertierte die Wiener Pianistin mit japanischer Herkunft und
Londoner Wohnsitz mit dem Mahler Chamber Orchestra zwei Mal -
in Berlin und im Konzerthaus Dortmund.

Im Januar 2017 gibt es Auftritte in Hamburg, Munchen,
Frankfurt, im Februar in der neuen Elbphilharmonie — und im
Friuhsommer im Ruhrgebiet, wenn Mitsuko Uchida ihr Versprechen
einldst, das wegen Krankheit ausgefallene Konzert beim
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Klavier-Festival Ruhr 2016 im kommenden Jahr nachzuholen.

In Dortmund prasentierte sich die Pianistin mit einem
Komponisten, der wie kaum ein anderer die 35 Jahre ihrer
internationalen Karriere pragt: Sie dirigierte und spielte die
beiden Klavierkonzerte KV 453 und KV 503 von Wolfgang Amadeus
Mozart, die sie jungst mit dem Cleveland Orchestra auch fur
die CD aufgenommen hat. Ein Programm, das zeigt, wie intensiv
sich die Kinstlerin ein Leben lang mit Mozart
auseinandergesetzt hat — nicht nur mit dem Werk fur Klavier,
sondern zum Beispiel auch mit den Opern, die sie sich
studierend angeeignet hat. So ist ihr das ,Sprechende” 1in
Mozarts absoluter Musik ebenso vertraut, wie sie das
»Absolute” in seiner Buhnenmusik wiedergefunden haben durfte.

In ihrem aktuellen Mozart-Spiel bleibt Mitsuko Uchida,
betrachtet man es im Spannungsfeld zwischen diesen Polen, eher
auf der Seite des ~Absoluten”. Rhetorische
Uberraschungsmomente, humorvolle Zuspitzungen, der Aufbau
drangender Spannung sind ihre Sache nicht. Auch flottes Tempo
und energischer Drive, mit denen ein Modedirigent wie Teodor
Currentzis gerade seine Gemeinde entzluckt, fallen bei ihr
nicht ins Gewicht. Uchidas Mozart ist einer der noblen
Gemessenheit, der lichtvollen Balance, der Vertiefung ins
Detail wie in den grofen Atem.

Der Weg zur Verinnerlichung 6ffnet sich

Dabei gabe ein Konzert wie das in G-Dur die Gelegenheit,
opernhafte Rhetorik auszuspielen, mit Chromatik, Moll-
Trubungen, arios ausschweifenden und rhythmisch strikten
Momenten zu jonglieren. Im ersten Satz lasst Uchida das
Orchester den starren Marschrhythmus betonen, dem sich das
Soloinstrument erst einmal unterwirft, bis es sich in aparten
Verzierungen und melodischer Selbstandigkeit emanzipiert.
Frisch und offen bleibt der Ton, kein Grubeln verschattet
diesen Einstieg.



Erst das ausdrucksvolle Andante o0ffnet den Weg zur
Verinnerlichung: Sehr weit geatmet, elegisch in der Haltung,
von atherischen Holzblasern flankiert, vertieft sich Mitsuko
Uchida in die Kantilenen, spielt so selbstvergessen, als
stinde ein Romantiker wie John Field neben ihr. Das Mahler
Chamber Orchestra wirkt hin und wieder unentschieden, als
seien sich die Musiker uber das Tempo nicht sicher;
entsprechend vorsichtig klingt die Phrasierung. Hat sich die
Pianistin da in Traumerei verloren? Der Finalsatz baut
zunachst keinen Kontrast auf, wirkt wie ein gemuthaftes
Tanzchen fur altere Herrschaften, ohne das ,Feuer” des
dreiffigjahrigen Mozart. Uchida scheint Empfindung zu fordern,
erreicht erst im Presto eine durch Noblesse gedampfte Energie.

Der Weg zur Beethoven zeichnet sich ab

Auch das C-Dur Konzert (KV 503) kommt in der Haltung eher
bedachtig daher. Unverkennbar soll die pompdse Eroffnung auf
Beethoven vorausweisen; Die Pianistin bildet mit ihrem
gebremsten, fast schon trocken-brillantem Spiel einen
reizvollen Kontrast zu dem ausdrucksgeladenen, symphonisch
gedachten Orchester. Aber Mitsuko Uchida ware nicht die intime
Kennerin Mozarts, verfolgte sie nicht einen subtilen Plan. Der
offenbart sich spatestens im Andante, wenn sie die expressive
Orchestersprache auf den Flugel dubertragt, in einer
atemberaubend vielschichtigen Phrasierung und mit der
Nuancierung einzelner Tone jeden Takt mit Ausdruck gewichtet.
Das Finale ist mit vollsaftigen Blaserfarben und dem
auftrumpfenden Solopart wieder ein deutlicher Fingerzeig auf
den Bonner, der zehn Jahre nach Mozarts Tod zu seiner
einzigartigen Wiener Karriere durchbricht.

Was fur ein vorzugliches Ensemble das Mahler Chamber Orchestra
ist, war in der Region schon haufig zu erfahren. Mit Béla
Bartdéks Divertimento fir Streichorchester bestatigen die
Musiker ihren Ruf voll und ganz. Eine innere Ubereinstimmung,
eine auserlesene Spielkultur, ein souveraner Wille zum
Ausdruck — horbar in jedem Moment einer fabelhaft



konzentrierten Interpretation, die das untergrundig Lauernde,
die verstorenden Verschattungen in dieser scheinbar so
unbeschwerten Musik ebenso freilegt wie ihre kraftvolle
Dynamik, ihre rhythmische Lebenslust und ihre spritzige Freude
an der Farbe. Grandios!

Grandios iberdrehte
Bewegungs-0rgie: Rossinis
,Barbier” wieder im Essener
Spielplan

geschrieben von Werner HauBner | 30. Dezember 2016

Turbulenter Selbstzweck: Die
Sanger ,moven®“ in Jan
Philipp Glogers ,Barbier von
Sevilla“ 1in Essen. Foto:
Bettina Stol.

Sie fegen wieder iiber die Biithne des Aalto-Theaters in Essen,
Rossinis unsterbliche Figuren: die genervte Bedienstete Berta
und ihr Kollege Ambrogio, beide in Lohn und Brot bei Herrn
Doktor Bartolo, der sein Miindel Rosina heiraten will, um die
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Mitgift der jungen Frau nicht in fremde Hande geraten zu
lassen. Der alte Musiklehrer Don Basilio, der lieber Intrigen
als Melodien spinnt.

Und die beiden einzigen Menschen im ,Barbiere di Siviglia“,
denen Rossini so etwas wie ein authentisches Gefuhl zubilligt:
Der Graf Almaviva, der sich als ,Lindoro“ ausgibt, um eine
wohl echte Liebe zur Erfdllung zu bringen: Seine Cavatine ,Se
il mio nome” ist ein Moment lyrischer Verzickung in einem
Trubel musikalischer Mechanik. Und der Figaro, jener
Tausendsassa, der sich mit seiner Unentbehrlichkeit bristet
und ein Loblied auf die Faszination des Goldes anstimmt. Er
weill, wovon er spricht: Er ist dieser Macht selbst erlegen.

Jan Philipp Gloger hat in seiner Debut-Inszenierung in Essen
eine grandios UuUberdrehte Bewegungs-0rgie auf die Buhne
gebracht, halb an die Commedia dell’'arte, halb an skurriles
Bewegungstheater anknipfend.

Psychologie ist da nicht gefragt, Erklarungen auch nicht.
Diese Figuren haben nichts Wahrscheinliches, sie sind
Automaten, Marionetten, Groteskerien, gefangen in einer
riesigen Kiste: ein Geschenk Rossinis an uns, verschnurt mit
einer roten Schleife (Buhne: Ben Baur), die sich erst am Ende
offnet, wenn die ,unnutze Vorsicht” (so der Untertitel der
Oper) enthullt und — vielleicht - die Liebe in ihr Recht
gesetzt wird. Fern von Realismus, absurd auf die Spitze
getrieben, amiusant und verstorend kinstlich — wie Rossinis
Musik.

Die liegt, wie bei der Premiere am 4. Juni, in den Handen von
Giacomo Sagripanti. Mit Rossini schlagt er sich wesentlich
uberzeugender als mit Bellinis ,Norma“ am gleichen Haus, weil
sich die Schwache dort in die Starke hier verwandelt: Mit den
fast minimalistisch anmutenden Mechaniken — etwa im Finale des
ersten Aktes — geht Sagripanti genau richtig um: maschinell,
motorisch, dabei aber im Rhythmus federnd und in der
Artikulation alles andere als nach Schema F. Basilios Arie von
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der Verleumdung (,La calunnia”), die streng genommen aus einem
einzigen riesigen Crescendo mit einem irrwitzigen Ausbruch
besteht, legt er genau passend an. Die Gewittermusik im
zweiten Akt ist selten so klug aufgebaut und prazis modelliert
erlebbar — da ist auch dem Essener Orchester ein grolies
Kompliment zu machen.

Wie ein
Kanonendonnerschlag
entladt sich die
Verleumdung: Tijl
Faveyts als Don
Basilio. Foto:
Bettina StoR.

Die Methode erzielt Wirkung, und ware Tijl Favejts nicht zu
schnell auf dem Hohepunkt seines schneidenden Forte
angekommen, ware auch die vokale Wirkung umwerfend gewesen. Da
funktioniert sogar, dass der Dirigent Almavivas Llyrische
Legati mit der Strenge eines preullischen Militarkapellmeisters
ins Metrum einkerkert: Selbst die Liebeserglisse des Grafen
entkommen nicht dem ubermachtigen Uhrwerk der Ereignisse. Levy
Strauss Sekgapane bringt einen unerschitterlichen Porzellan-
Tenor mit, der noch die finessenreichste Verzierung mit der
Prazision eines technischen Apparats nachstechen kann. Der



Tenor hat den Almaviva schon in Berlin und Dresden gesungen
und ist auch beim Rossini Festival in Pesaro in einem
ansonsten recht inspirationslosen ,Turco in Italia®“ positiv
aufgefallen.

Karin Strobos knupft mit einer frisch und sicher gesungenen
Rosina an fruhere Leistungen im Ensemble des Aalto-Theaters
an, etwa Mozarts Dorabella (,Cosi fan tutte”) oder Cherubino
(,Nozze di Figaro”). Sie veredelt die im Zentrum der Stimme
liegenden Phrasen mit ihrem dunkel grundierten Timbre, 1lasst
die HOhe strahlen, die Koloraturen anstrengungslos spruhen.
Eine kleine, oft gestrichene Episode, die Arie der Berta, wird
bei Christina Clark zu einem reizenden Intermezzo voll
melodischen Charmes. Raphael Baronner als ihr Kollege Ambrogio
hat keine solche musikalische Perle zu polieren; er darf sich
pantomimisch ausleben, wenn er etwa mit langen Beinen in der
Luft stochert, wahrend er sich am Boden dreht. Auch Karel
Ludvik als Fiorello hat Momente, die ihn als Darsteller
fordern.

Ein Gewinn fur das Essener Ensemble ist auch Baurzhan
Anderzhanov. Mit Bartolo hat er eine dankbare Rolle anvertraut
bekommen, die er glanzend erfullt, nicht nur szenisch. Sein
klar fokussierter, beweglicher, zu deutlicher Artikulation
fahiger Bass passt fur Rossinis spritzige Musik. Bleibt noch
Gerardo Garciacanos Figaro: Der sonst in Dortmund tatige
Sanger legt eine brillante Auftrittsarie hin, bleibt aber im
Verlauf des Stlcks als Figur seltsam unauffallig. In Glogers
Inszenierung einzusteigen, dirfte nicht so einfach sein. Essen
hat mit diesem ,Barbier von Sevilla”“ ein anziehendes
Theaterereignis; der Erfolg in der laufenden Spielzeit — bis
Juni steht der Rossini-Klassiker im Spielplan — musste sich
eigentlich einstellen.

Weitere Vorstellungen: 20. November, 7. und 17. Dezember.
2017: 28. April 2017, 21, Juni, 16. Juli. Info:
http://www.aalto-musiktheater.de/wiederaufnahmen/il-barbiere-d
i-siviglia.htm



Wo Nanopartikel herrschen:
Welten ohne Menschen als
Thema im Dortmunder U

geschrieben von Werner HaulBner | 30. Dezember 2016

i g S T Y
Das Plakat zur
Ausstellung ,Die Welt
Ohne Uns. Erzahlungen
uber das Zeitalter der
nicht-menschlichen
Akteure” © JAC-
Gestaltung

Autos fahren selbst, Computer kaufen und verkaufen Aktien,
Roboter untersuchen und operieren Menschen, Haushaltsgerate
reagieren intelligent auf Veranderungen. Was heute schon in
greifbarer Zukunft 1liegt, konnte sich bald noch weiter
entwickeln: Kiinstliche Intelligenz ist kein Marchen von
iibermorgen mehr. Eine Welt, bevolkert von nicht-menschlichen
Lebensformen, nicht erst seit Stanislaw Lem ein utopischer
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(Alp-)Traum, ist immerhin denkbar.

Das beliebte ,Was ware, wenn“-Spiel findet derzeit beim
Hartware MedienKunstVerein (HMKV) im Dortmunder U statt: ,Die
Welt Ohne Uns” ist eine Ausstellung betitelt, die bis 5. Marz
2017 in Werken internationaler Kinstler ,Erzahlungen Uber das
Zeitalter der nicht menschlichen Akteure® prasentiert. Sie
entwickeln Visionen radikal anderer Welten, in denen sich
nicht-menschliche Lebensformen wunter Umstanden als
anpassungsfahiger erweisen als der Mensch selbst.

Die 18 Kinstlerinnen und Kinstler aus dem Iran, den USA, der
Turkei, Frankreich, Kenia, Litauen, Danemark, Norwegen,
Belgien, Italien und GroBbritannien thematisieren eine
"Gkologie nach dem Menschen”. In diesem ,Post-Anthropozan”
haben andere ,Lebens“-Formen die Macht UuUbernommen:
Algorithmen, KIs, kinstlich erzeugte Nanopartikel,
gentechnisch veranderte Mikroorganismen und aus heutiger Sicht
monstros erscheinende Pflanzen.

Der letzte Mensch?
Videostill aus dem Film
»Pumzi®“ (2009) von Wanuri
Kahiu.

Die ausgestellten Arbeiten sind zum groBten Teil Videos oder
Video-Installationen. So zeigt etwa der norwegische
Filmemacher und Designer Timo Arnall in ,,Robot Readable World“
einen Kurzfilm, in dem Roboter unsere Welt und schlieflich uns


http://www.dortmunder-u.de

selbst bevolkern. Wanuri Kahiu, Filmregisseurin aus Kenia,
lasst in ihrem Film ,Pumzi® eine Wissenschaftlerin in einer
post-apokalyptischen Welt nach Lebensspuren suchen. Pinar
Yoldas aus der Turkei thematisiert in ,The Kitty AT,
Artificial Intelligence for Governance” die Frage nach der
Regierbarkeit einer Welt, in der durch den Klimawandel neue
Lebens- und Gesellschaftsformen entstehen.

Timo Arnalls ,Internet

Machine® ist ein Triptychon
uber die verborgene

Infrastruktur des Internets.
In langsamen Kamerafahrten
fuhrt es durch eines der
grolRten, am besten
gesicherten Datencenter der
Welt, das von Telefdénica im
spanischen Alcala betrieben
wird © Timo Arnall

Weitere Werke stammen von Morehshin Allahyari & Daniel Rourke,
LaTurbo Avedon, Will Benedict, David Claerbout, Laurent
Grasso, Sidsel Meineche Hansen, Ignas Krunglevicius, Mark
Leckey, Eva & Franco Mattes, Yuri Pattison, Julien Prévieux
und Suzanne Treister. Kuratiert wird die Schau von Inke Arns.

Die Ausstellung ,Die Welt Ohne Uns. Erzahlungen Uber das
Zeitalter der nicht-menschlichen Akteure® ist bis 5. Marz 2017
im HartwareMedienKunstVerein (HMKV) im Dortmunder U, Ebene 3,
zu sehen. Nach der Prasentation im Dortmunder U wird sie vom



http://www.hmkv.de

Aksioma — Center for Contemporary Art in Ljubljana, Slowenien,
ubernommen, im Juni/Juli 2017 in der Vzigalica Galerie (City
Museum) in Ljubljana, Slowenien, und im September 2017 im
MMSU/Mali Salon in Rijeka, Kroatien, gezeigt.

Geoffnet ist das ,U“ in Dortmund Dienstag, Mittwoch und an
Wochenenden und Feiertagen von 11 bis 18 Uhr, am Donnerstag
und Freitag von 11 bis 20 Uhr. Der Eintritt kostet 5, ermafigt
2,50 Euro. Begleitveranstaltungen wie Fiuhrungen und
Familiensonntage mit freiem Eintritt sowie ein Filmprogramm,
beginnend am 10. und 11. November mit dem Science Fiction Film
»The Whispering Star® von Sion Sono, erganzen die Ausstellung.

Info: www.hmkv.de, www.dortmunder-u.de

Fabelhaftes Einverstandnis:
Der Oboist Albrecht Mayer und
das Schumann Quartett 1in
Essen

geschrieben von Werner Haullner | 30. Dezember 2016
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Das Schumann Quartett. Foto:
Kaupo Kikkas.

»Ich steh mit einem FuB im Grabe®, kiindigt Albrecht Mayer die
erste Zugabe an und weckt eine gewisse Heiterkeit im Saal der
Philharmonie Essen. Die Sinfonia zu dieser Kantate Johann
Sebastian Bachs passt fiir den Solo-Oboisten der Berliner
Philharmoniker: Sie stammt wohl aus einem friiheren
Oboenkonzert Bachs.

Bei der zweiten Zugabe war der FuB gleich wieder aus der Grube
drauBen: Bernhard Crusells Divertimento fur Streicher und Oboe
op. 9, 1823 in Leipzig erschienen, 1ist in der Tat ein
veritabler ,Rausschmeifer”: Spritzig und agil schreibt der
Klarinettenvirtuose und schwedische Hofmusikus, gepragt von
seinem Lehrer Abbé Georg Joseph Vogler und ein wenig im Stil
Carl Maria von Webers.

Mit dieser originellen Zugaben-Kombination endet ein
Kammerkonzert, dessen Programm mit einem Meisterstuck der
Quartettliteratur begonnen hat, Mozarts letztem Werk fur diese
Besetzung in F-Dur (KV 590). Es lasst die elegischen Ausfllge
nach Moll vernehmen, die das Abschlusswerk des Abends, das
Quintett in c-Moll (KV 406) pragen werden. Zu horen 1ist
sozusagen eine doppelte Bearbeitung: Mozart selbst hat seine
sNacht-Musique” fiur Blaser (KV 388) umgeformt — und aus dem
Streichquintett wurde jetzt eine Bearbeitung fur Oboe und
Quartett.

Mayer findet 1in den geheimnisvollen Schatten und
melancholischen Eintriubungen zu einem fabelhaften
Einverstandnis mit dem jungen Schumann Quartett. Die
Formation, bestehend aus drei jungen Herren mit dem Nachnamen
Schumann und der estnischen Bratscherin Liisa Randalu, hat
sich seit 2012 Achtung und Aufmerksamkeit erspielt. Sie wird
in dieser Saison eine dreijahrige Residenz bei der Chamber
Music Society des Lincoln Center New York beginnen, spielt
Konzerte in London, Muanchen und Zurich, debudtiert beim



Rheingau Festival und kindigt eine CD mit Werken von Haydn,
Bartdék, Takemitsu und Part an.

Auf dem Weg zur Weltspitze:
das Schumann Quartett. Dreil
Bruder aus dem Rheinland und
eine junge Dame aus Estland.
Foto: Kaupo Kikkas.

Auch beim Essener Konzert flankiert Mozart eine ungewOhnliche
Auswahl. Eine reizvolle Entdeckung ist das Quintett fur Oboe
und Streicher des Englanders Arnold Bax. Der 1953 gestorbene
Wahl-Ire — Schdnbergs Neuerungen hat er abgelehnt — schwelgt
in der ausgekosteten Schonheit tonaler Harmonien, bleibt aber
originell: Seine Musik 1ist wie in seinen leider Kkaum
gespielten sinfonischen Dichtungen atmospharisch dicht,
farbenreich und nie kitschig. Die Streicher und der Oboist
Albrecht Mayer finden in der behutsamen Melancholie zu
atmendem Einverstandnis, halten die duppigen Harmonien 1in
perfekter Balance. Die Oboenstimme wird manchmal wie
improvisiert geflihrt, erinnert dann wieder an
gedankenverlorene meditative Hirtenweisen und im dritten Satz
an einen irischen Volkstanz.

Auch in Mozarts Quintett fallt auf, wie feinsinnig die Balance
zwischen der Oboe und den Streichern gestaltet ist: Mayer
raumt der Oboe keine Dominanz ein, fugt sich mit einem
ausgeglichenen Ton in das dichte Stimmengeflecht ein, halt ihn
auch in der HOohe weit, weich und klar. Die jungen Streicher



spielen mit leichtem, noblem Klang, dynamisch vielfaltig
abgestuft und in einer wie selbstverstandlich wirkenden
Ubereinstimmung. In Mozarts F-Dur-Quartett halt Erik, der
erste Geiger, seine Dominanz diszipliniert zurick, Ken an der
zweiten Geige schmiegt sich harmonisch in die melodischen
Verlaufe ein, Mark Schumann am Cello hat hier, aber auch im c-
Moll-Quintett und bei Arnold Bax wunderschone Momente, ebenso
die Bratschistin Liisa Randalu mit berickender Formung des
Ton. Manchmal halten sich die jungen Leute freilich zu vornehm
zuruck: Das Mozart-Quintett vertrige einen Schuss Temperament
sehr gut.

Von diesem erzmusikalischen Feingefuhl profitiert auch Alfred
Schnittkes Drittes Streichquartett. Der Sohn deutsch-
russischer Eltern hielt nichts von den Fortschritts-Ideologien
der westlichen Moderne. Er bildete seine eigene Sprache
heraus, tonal und atonal, vor allem aber mit vielfaltigen
Riuckbezigen in die Geschichte der Musik. In dem Quartett von
1983 zitiert er zu Beginn ein Motiv von Orlando di Lasso,
spaltet es harmonisch auf, setzt einen kraftvollen Halteakkord
und beginnt dann, das Material durchzuarbeiten. Da tritt noch
Beethoven hinzu. Und die Todne D-Es-C-H als Kiurzel far
Schostakowitsch.

Das Schumann Quartett spielt Schnittke genau abgestuft im
Klang und im besten Sinn unbeschwert: Die dichte Verarbeitung
der Motive bleibt stets durchhorbar. Im Vordergrund steht, mit
den klanglichen Raffinessen nicht zu uUberwdltigen, sondern die
inneren Spannungen und Entwicklungen der Musik zu
demonstrieren. Das wirkt manchmal etwas vorsichtig, aber nie
trocken oder akademisch. Es zeigt sich die alte Wahrheit:
Musik wird , schon” nicht durch den gekonnt gesetzten Effekt,
sondern durch die lebendige Darstellung ihrer Form.

Mayer eroffnete als Solo-Oboist der Berliner Philharmoniker
mit seinem Auftritt die ,Ruhr Residenz” des Spitzenorchesters.
Sie wird am 5. Dezember vom Blechblaserensemble mit einem
weihnachtlichen Konzert fortgefiihrt und findet ihren Hohepunkt



im Februar 2017 mit drei Orchesterkonzerten in Dortmund und
Essen. Weitere Informationen:
http://www.philharmonie-essen.de/themen-reihen/ruhrresidenz.ht
m

Eindriucke aus der Budapester
Musikszene zum 60. Jahrestag
des Ungarn-Aufstands

geschrieben von Werner HauBner | 30. Dezember 2016

Das Mupa -
Kulturzentrum in
Budapest. Foto:

Werner Haulner

Vor 60 Jahren gingen in Budapest Studentinnen und Studenten
der Technischen Universitat auf die StraBe. Sie forderten
demokratische Veranderungen. Der Studentenprotest weitete sich
in Windeseile aus: Am 23. Oktober 1956 versammelten sich rund
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200.000 Ungarn vor dem Parlament. Die Menschen forderten
Meinungs- und Pressefreiheit, freie Wahlen und Unabhangigkeit
vom stalinistisch gepragten Sowjetsystem.

Die Regierung liell in die Menge der versammelten Blrger
schiellen. Noch in der Nacht weitet sich die Demonstration zum
Volksaufstand auf. Zehn Tage spater bereitet die Sowjetarmee
dem ungarischen Volksaufstand ein blutiges und brutales Ende.
2600 Ungarn kommen ums Leben, 200.000 verlassen das Land,
allein gut 15.000 gehen nach Deutschland, 8000 nach
Osterreich. Seit 1989 ist der 23. Oktober ungarischer
Nationalfeiertag.

Das ist der Hintergrund fur ein musikalisches Gedenken an die
Erhebung und ihre Opfer. Vor zehn Jahren, zum 50. Gedenktag,
wurde die Kantate uraufgefuhrt. Jetzt, zum 60. Jahrestag,
erklang sie wieder im Rahmen des Contemporary Arts Festivals —
abgekurzt CAFe — im beeindruckenden, akustisch ausgezeichneten
GroBen Saal des Mupa Budapest, des 2005 eroffneten
Kulturzentrums an der Donau, gegenuber des neuen
Nationaltheaters. Zwei Konzert- und Theatersale, ein
Konferenzzentrum und das Museum Ludwig fur zeitgendssische
Kunst sind in dem imposanten Komplex vereint.

,Istenkép” (Gottesbild) nennt sich die Kantate fir grofles
Orchester, Chor und zwei Solisten, komponiert von Levente
Gyongyosi. Der 1975 in Cluj in Rumanien geborene Komponist kam
1989 nach Ungarn, studierte am Bartdk-Konservatorium
Komposition und Klavier, und hatte seinen ersten groflen Erfolg
mit der 2000 uraufgefihrten Oper ,Kalif Storch”, die seit 2005
im Repertoire der Ungarischen Nationaloper gefuhrt wird.
Gyongyosi schrieb aulBerdem zwei Sinfonien, eine Sinfonia
concertante, das Oratorium ,Missa Vanitas Vanitatum” und eine
groBe Anzahl geistlicher Werke fur Chore. Zur Zeit, so ist auf
seiner Homepage zu lesen, arbeitet Gyongydsi an einem Musical
nach Bulgakows ,Der Meister und Margarita®“.

Die funfteilige Kantate, beginnend mit einem unbegleiteten



Flotensolo, zeigt sich als ein Werk voll Pathos und
Melancholie, abwechslungsreich gegliedert, gekonnt
instrumentiert und in einer die Moglichkeiten und Grenzen der
Tonalitat ausschreitenden Schreibweise. Zu horen sind
hektisch-dramatische Repetitionen im Orchester,
Blaserattacken, komplexe Akkorde, die an Mussorgsky und
Schostakowitsch erinnern. Aber auch ein bassloser, verklarter
Frauenchor nach dem von Polina Pasztircsdk mit klarer,
unangestrengter Stimme vorgetragenen ,Gebet fur die
Gefallenen”, dem Mittelteil des Werks. Im sproden, expressiven
Solo des Bassbaritons Géza Gabor geht es um Janos Kadar, den
Chef der prosowjetischen Regierung nach der Niederschlagung
der Freiheitsbewegung.

Solche Musik des Gedenkens wird es schwer haben, nationale
Grenzen zu uUberwinden, weil sie (zu) stark an ein konkretes
historisches Ereignis gebunden ist. Aber die Musik spricht fur
den Komponisten Gyongyosi — und vielleicht gelingt es, auf
sein Schaffen aufmerksam zu machen: In einem hoffentlich
weiter zusammenwachsenden Europa sollte die Musik der Nachbarn
nicht unbeachtet bleiben. Das Budapester Festival ist dafur
ein Anlass. Der Besucher, der nicht vertraut ist mit dem
ungarischen Kulturleben, wunscht sich allerdings mehr
Information, als dem knappen Programm-Faltblatt zu entnehmen
ist: Will das Festival internationales Publikum anziehen,
brauchte es — gerade bei dieser Kantate — einen Text mit einer
Ubersetzung.

Das Konzert, das die Kantate ,Istenkép” abgeschlossen hat,
stand unter dem Titel ,Zeitgendssische Romantiker®. Die Ungarn
haben offenbar keine Probleme mit einer Stilrichtung, die so
vielfaltig wie ruckwartsgewandt, so ungenau zu definieren wie
unter Umstanden ideologisch belastet ist. Im Programm des
Festivals stehen die ,Romantiker“ wvon heute neben
Urauffuhrungen junger Komponisten und den inzwischen zu
~Klassikern” der (Post-)Moderne gewordenen Tonschopfern
Krzysztof Penderecki und Steve Reich — letzterer gewurdigt in



einem Konzert zum 80. Geburtstag in der Liszt-Akademie.

Was diese neuen ,Romantiker® ausmacht, 1ist kaum zu
beschreiben. Der Begriff ist wohl weder an der literarischen
Romantik des fruhen 19. Jahrhunderts festzumachen, noch
bezieht er sich auf ,romantische” philosophische Begriffe. Der
Ruckgriff auf spatromantische musikalische Elemente oder der
neue Stellenwert der Melodie sind ebenfalls keine
verlasslichen Kriterien: Solches findet sich bei modernen
amerikanischen Komponisten ebenso wie bei einem
traditionsbewussten Zeitgenossen und Klangsucher wie Wolfgang
Rihm.

Am einfachsten noch lasst sich klaren, was ,Romantiker”
bedeuten soll, wenn man Lasz16 Dubrovay zu Wort kommen lasst.
Der 1943 geborene Komponist hat sich friher mit
experimenteller und elektronischer Musik beschaftigt und war
von 1972 bis 1975 als Austauschstudent des Deutschen
Akademischen Auslandsdienstes bei Karlheinz Stockhausen und
Hans-Ulrich Rumpert. Von 1976 bis 2008 lehrte er an der
Musikakademie Budapest Musiktheorie. Seit den 1990er Jahren
wandte sich Dubrovay der Tonalitat und der Melodie zu. Mit
einem neuen harmonischen System will er nach eigenen Worten
melodisches Denken und Singen wieder ermoglichen. Nach den
»Abweichungen” der zweiten Halfte des 20. Jahrhunderts, so
seine Uberzeugung, koénne die Musik nun wieder =zum
vollstandigen Reichtum menschlichen Denkens und Fuhlens
zuruckkehren.

Hort man sein Zweites Klavierkonzert, betitelt ,Concerto
romantico”, identifiziert sich diese musikalische ,,Romantik"“
als historistisch und riuckwartgewandt. Drei Satze in der
ublichen Folge Schnell-Langsam-Schnell, Uberkommene
Formschablonen. Das Konzert ist eine nostalgische BeschwOrung:
Fortschrittsgedanke, hebe dich hinweg! Materialidee,
entfleuche! Stattdessen wird dem Solisten gehuldigt, als hatte
es Johannes Brahms nie gegeben: Janos Balazs spielt wie ein
auferstandener Liszt Ferenc. Hier perlende Laufe, dort



rauschende Arpeggien und
,traumerisches” Seitenthema
Bedeutung im zweiten Satz.
Dubrovays melodische Erfindung
noch mit Grieg mithalten.
Aufmerksamkeit langer fesseln:

donnernde Parallelen, ein
im ersten, grummelnde Bass-
Alles 1ist wie fruher nur
kann leider weder mit Schubert

Der zweite Satz mag die
Da hat Dubrovay mit Blasersoli

und Streicherglissandi das ,romantische” Klangklischee ein
bisschen verfremdet. Und das Eingangsthema des dritten Satzes
ist so gestrickt, dass ein Komponist des 19. Jahrhunderts
etwas daraus hatte machen konnen.

Die postmoderne Egalitat, die Gleichstellung aller Asthetiken,
die Unfahigkeit, Kriterien zu benennen, kommt solchen
Entwicklungen durchaus entgegen. Vielfalt wird ermoglicht,
Qualitatsurteile geraten ins Zwielicht. In der Bildenden Kunst
ist dieser Prozess schon lange im Gang; was Scharlatanerie ist

und was Genie, entscheiden meist Museumsdirektoren,
renommierte Galerien und ein kaufkraftig-exquisites
Sammlerpublikum. In der Musik ist das Ziel der Reise noch

nicht absehbar. Es gibt ja sogar Stimmen, die vom Ende der
(klassischen) Musik sprechen. Ein Mann wie Laszlé Dubrovay
durfte trotzdem auch wenn etwa in der Malerei das
»Altmeisterliche” eine gewisse Nische besetzt — mit seiner
Imitation der Vergangenheit keine Chance haben. Vorbei ist
eben vorbei, die Zeit lasst sich weder ignorieren noch
zuruckdrehen.

Dann geht man schon eher mit Gyérgy Orban mit: 1947 in
Siebenblirgen geboren und als Kompositionsprofessor an der
Liszt-Akademie eine der einflussreichen Personen in der
ungarischen Musikszene, hat in seiner ,Serenade Nr. 4" eine
uppig instrumentiertes Capriccio geschaffen, melodisch
attraktiv, rhythmisch zupackend, mit Elementen aus Ragtime und
Jazz, aullerst virtuosen Hornstellen und neckisch gestopfter
Trompete. Das fahige Dohnanyi Orchester Budafok unter Gabor
Hollerung hat in diesem — wie in der anderen Werken des Abends
dankbare Aufgaben wund sorgt fiur den glatten,



widerstandslosen Klang. Béla Bartok jedenfalls, wie
nachdrucklich er auch beschworen werden mag, 1ist weit
entfernt.

Hinweis: Die Deutsch-Ungarische Gesellschaft 1in der
Auslandsgesellschaft NRW e. V. in Dortmund ladt aus Anlass des
Gedenkens an den 60. Jahrestag der Revolution von 1956 zu
einem Filmabend ein: Am Dienstag, 25. Oktober, 19 Uhr, wird in
der SteinstraBe 48, (44147 Dortmund) der Film ,Liebe” von
Karoly Makk gezeigt. Eintritt frei.

Wunderbare Vielfalt in
Frankfurt: Aspekte der
Romantik bel Scartazzini,
Britten und Flotow

geschrieben von Werner HauBner | 30. Dezember 2016

Vor der Bucherwand:
Nathanael (Daniel
Schmutzhard) und seine
unheimlichen Gaste, der
Vater (Thomas Piffka) und
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sein Kumpel Coppelius (Hans
Jurgen Schopflin). Foto:
Monika Rittershaus

Was fiir eine Vielfalt! An der Oper Frankfurt lasst sich in den
ersten Wochen der neuen Spielzeit nicht nur die ungewdhnliche
,Carmen” Barrie Koskys und demnachst die Verdi-Raritat
»Stiffelio” besichtigen. Im Bockenheimer Depot, einer
grinderzeit-lichen Strafenbahn-Remise, wurde Benjamin Brittens
selten aufgefiithrte amerikanische Operette ,Paul Bunyan” neu
inszeniert. Und das GroBe Haus eroffnete den Premierenreigen
mit einer Deutschen Erstauffiihrung, Andrea Lorenzo
Scartazzinis ,Der Sandmann“ - vor vier Jahren in Basel
uraufgefiihrt.

Dazu kommt noch Friedrich von Flotows ,Martha”“, nicht als
verlegener Tribut ans naiv-komische Genre, sondern als
Chefstuck prominent gewurdigt: GMD Sebastian Weigle selbst
dirigiert und fugt damit seiner Beschaftigung mit der
deutschen romantischen Oper einen weiteren wichtigen Aspekt
hinzu.

Wenn man so will, lassen sich aus den drei Frankfurter
Inszenierungen unterschiedliche Aspekte der Romantik
herauslesen: Flotows unterhaltsames Werk steht fur die
Verniedlichung des Romantischen, wie es sich bis heute in
Herzchenkitsch und Liebesschnulzen gehalten hat — ungeachtet
der stillen Ironie, die man 1in ,Martha”“ hinter
biedermeierlicher Camouflage entdecken kann.

Brittens ,Paul Bunyan“ thematisiert einen spezifischen Aspekt
eines ,american dream”, einen riesenhaften Holzfaller, zu
Beginn des 20. Jahrhunderts popularisiert durch einen
Journalisten und eine Werbekampagne. Scartazzinis ,Der
Sandmann“ dagegen baut auf E.T.A. Hoffmanns vor 200 Jahren
erschienener Erzahlung, kreist um krankhafte wie metaphysische
Aspekte der deutschen Romantik und stellt letztlich die Frage,
wie zuverlassig unsere Erkenntnis von Wirklichkeit ist.



Christof Loys Inszenierung - die Ubernahme der
Urauffuhrungsproduktion aus Basel — halt den Sandmann-Stoff in
der Schwebe: Der Lichtrahmen der Buhne von Barbara Pral lasst
das Innere des Raum-Kastens von Anfang an diffus erscheinen;
das Licht von Stefan Bolliger changiert zwischen den
unheimlichen Lichteffekten des film noir, schemenhaft
ausgeleuchteten Stimmungsbildern und hartkantiger Helle.

Scartazzinis Librettist Thomas Jonigk kombiniert einige Motive
aus Hoffmanns ,Sandmann®, um zu schildern, wie der
Schriftsteller Nathanael jegliche Gewissheit von ,Realitat”
verliert. Tote erscheinen, Getotete stehen wieder auf. O0Ob
Nathanael sein Werk je vollendet hat oder nicht uber ein paar
Zeilen hinausgekommen ist, bleibt unklar. Er ist jedenfalls
von gestapelten Bluchern umgeben.

Barbara Prals Buhne fuar
Scartazzinis ,Der Sandmann”
gibt dem Unheimlichen und
Uneindeutigen Raum. Foto:
Monika Rittershaus

Ob seine hellsichtig argumentierende Partnerin Clara real ist
oder sein gespaltenes Bewusstsein reprasentiert, bleibt ebenso
ungreifbar wie die Existenz der automatenhaften Clarissa, die
am Ende mit Claras Erscheinung verschmilzt und sich
vervielfaltigt. Der Begriff des ,Realen” verschwimmt auch bei
den beiden sinistren Gespenstern, dem Vater (Thomas Piffka)
und seinem Kumpel Coppelius (Hans Jurgen Schopflin), die es in
Nathanaels Kindheit bei alchemistischen Experimenten in einer
Explosion zerrissen hat. Sind die halb komdédiantischen, halb



unheimlichen Figuren materialisierte Traumata, sind sie Boten
aus einer dunklen Anderswelt?

Agneta Eichenholz
(Clara) und Daniel
Schmutzhard
(Nathanael) in der
E.T.A.-Hoffmann -
Oper ,Der Sandmann”
von Andrea Lorenzo
Scartazzini an der
Oper Frankfurt.
Foto: Monika
Rittershaus

Der Zuschauer kann sich genauso wenig wie Nathanael selbst
orientieren, die Ebenen uberlagern sich, der Spuk mag eine
transzendente Wirklichkeit haben oder sich aus einem
wahnbefallenen Geist gebaren. Loys Regiekunst transzendiert
den scheinbaren Realismus in eine albtraumhafte Sphare, in der
das Groteske selbstverstandlich und das Alltagliche absurd
wirkt. Er hat mit Daniel Schmutzhard einen ausdrucksstark
singenden und Uberzeugend agierenden Darsteller des Nathanael;
Agneta Eichenholz wandelt als Clara und Clarissa virtuos auf
der Trennlinie zwischen der besorgten, bestlrzten Frau und der



automatenhaften Kunstfigur.

Hartmut Keil und das Orchester leuchten die Facetten von
Scartazzinis vielgestaltiger Musik mit der in Frankfurt
ublichen Sorgfalt aus. Die Modernitat der Romantik — hier wird
sie nachvollziehbar. Das ist Oper von heute, packend,
uberzeugend, relevant. Zum Nachspielen empfohlen!

Im Falle von Benjamin Brittens ,Paul Bunyan” dirfte es
schwieriger sein, die ,Operette” ohne Weiteres flrs Repertoire
zu empfehlen. Das 1liegt nicht so sehr an dem 1941
uraufgefudhrten und von Britten erst 1975 1in einer
uberarbeiteten Version wieder aus der Schublade geholten
Stuck. Sondern eher an den Bedingungen der Rezeption: Der
Zuschauer muss schon sehr vertraut sein mit der sakularen
amerikanische Mythologie des Super-Helden, mit dem Kolonisten-
Optimismus der Gesellschaft und mit Klischees amerikanischer
Popularerzahlungen, um die Geschichte um den gigantischen
Holzfaller — und die leise Ironie des Librettos von Wystan
Hugh Auden — attraktiv zu finden.

Brigitte Fassbaender hat in ihrer Regie kluge Brucken gebaut
und das Stuck damit kurzweilig und vielschichtig erzahlt. Ein
riesiger, schrundiger Baum verdeckt zunachst die Buhne, bis
das Licht die Spielflache von Johannes Leiacker freigibt: ein
Haufen 10cheriger, zerbeulter Campbell’s Konservendosen (ein
amerikanischer Konsum- und seit Andy Warhol auch ein Kunst-
Mythos).

Paul Bunyan selbst bleibt korperlos; er manifestiert sich wie
eine quasi-gottliche Stimme aus dem Irgendwo, mit wissender
Ironie gesprochen von Nathaniel Webster. Zu sehen ist nur ein
Mund, auf den Riesenstamm projiziert, mit blendend weiRem
Trump-Gebiss.

In den Kostumen Bettina Munzers wird das amerikanische Cowboy-
Klischee ebenso zitiert wie Bunnies aus der Show oder Tiere
aus dem Comic. Zwel unverfrorene Katzen — Julia Dawson und



Cecelia Hall — tragen Mausebalger als Handtaschen und singen
lapidar-frivole Duette, aber ihre Kleidchen erinnern an
Hausfrauen-Kittelschlrzen. Sebastian Geyer verkorpert mit der
Figur des Hel Henson den wortkargen Macho, dem man gerne
abnimmt, dass er erst schielft und dann denkt.

Tiere auf der Buhne kommen
immer gut: Julia Dawson
(Moppet), Sydney Mancasola
(Fido) und Cecelia Hall
(Poppet) in Brittens ,Paul
Bunyan”“. Foto: Barbara
Aumidller

Die vielleicht spannendste Person aus Brittens grof besetztem
Werk ist Johnny Inkslinger: ein Intellektueller, der sich
zunachst um Geld und materielle Absicherung nicht schert. Doch
auch er muss essen, und die pure Notwendigkeit macht ihn von
Paul Bunyan abhangig: Er muss sich als Buchhalter verdingen
und wird schlielBlich, als er den geisttdtenden Job hinter sich
lassen will, nach ,Hollywood” gelockt. Michael McCown macht
deutlich, wie ein unabhangiger Geist seine Autonomie verliert.
In der Unterhaltungsindustrie wirkt der frei sich wahnende
Geist effektiv im Dienst kapitalistischer Verwertung. Brittens
Blick auf das Amerika der Weltkriegszeit durfte nicht zuletzt
seinem eigenen und dem Schicksal anderer europaischer
Komponistenkollegen geschuldet sein.

Einer dieser Kollege war Kurt Weill — und Brittens ,Paul



Bunyan” erinnert streckenweise an die lehrstuckhaften Werke
aus Weills amerikanischer Zeit, etwa den ,braven Soldaten“
Johnny Johnson. Britten setzt als Zwischenspiele Balladen im
Country-Stil ein, 1in Frankfurt stilsicher vorgetragen und
selbst auf der Gitarre begleitet von Biber Herrmann, einem
Folk- und Blues-Sanger und Songwriter aus dem Rhein-Main-
Gebiet.Tanz

Tanz auf der Dose: Johannes
Leiackers attraktive Buhne
fur Brigitte Fassbaenders
kluge Regie, hier eine Szene
mit Michael McCown
(Inkslinger) und Ensemble.
Foto: Barbara Aumiller

Brittens Musik, vom Orchester beweglich, rhythmisch sensibel
und mit Sinn fiur die leuchtkraftigen Farben und subtilen
Zwischentone gespielt, hat in Dirigent Nikolai Petersen einen
aufmerksamen Anwalt gefunden. Sie erinnert an Weill, Gershwin
und Cole Porter, an anglikanische Kirchenhymnen und Gilbert-
and-Sullivan-Couplets, an melancholische Blues-Balladen und
kernigen Folk. Vor allem aber behalt sie in ihrer ironischen
Zuspitzung und ihrem humorvoll gebrochenen Blick auf die
Vorbilder ihren unverwechselbaren Britten-Charakter.
,Getriebe, die knirschen”, nannte Leonard Bernstein diesen
vertraut-verfremdeten Stil — und ,Paul Bunyan“ ist reich an
gekonnten Beispielen dafur.



Von daher gehOrte diese amerikanische Operette dann doch hin
und wieder in die Spielplane, vor allem dann, wenn sich das
eine oder andere Haus auf seine Britten-,Zyklen” oder die
,Pflege” seines Werkes etwas einbildet.

Abgelegene Opern wie ,Gloriana“ (vor Jahren in Gelsenkirchen),
»0wen Wingrave“ (eindrucksvoll in Frankfurt und hochst
gelungen am Theater Osnabruck) oder eben ,Paul Bunyan“
er6ffnen aufschlussreiche Blicke auf Brittens musikalische
Kosmos und lassen sich, werden sie so wissend und bildmachtig
inszeniert wie durch Brigitte Fassbaender in Frankfurt, auch
dann verstehen, wenn der historische oder gesellschaftliche
Background nicht mehr so unmittelbar einleuchtet wie etwa in
,Peter Grimes“. Frankfurt erweitert damit seine Befassung mit
Brittens Werk um eine faszinierende Facette.

Information und Auffiihrungstermine: www.oper-frankfurt.de

Ohne Profil: Essener ,Norma“-
Inszenierung erstickt 1in
Belanglosigkeilt

geschrieben von Werner Haulner | 30. Dezember 2016
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Grolle Gesten, wenig Inhalt:
Katia Pellegrino als Norma
in Vincenzo Bellinis Oper am
Aalto-Theater Essen. Foto:
Matthias Jung.

Norma ist sauer. Bisher war es gelungen, ihre gallischen
Landsleute ruhig zu stellen. Jetzt regt sich der Widerstand
gegen die romischen Besatzer. Die Geduld ist am Ende. Norma
hat ein vitales Interesse, den Konflikt zu dampfen: Die zur
Keuschheit verpflichtete Priesterin pflegt seit Jahren eine
verborgene Beziehung, noch dazu zu einem RoOmer, dem
kommandierenden Prokonsul der Besatzungstruppen.

Noch einmal will sie die Lage unter Kontrolle halten:
,Sediziose voci”, ihr Auftritt in Bellinis wohl beruhmtester
Oper, weist die aufrihrerischen, kriegerischen Stimmen in die
Schranken. Doch in der neuen ,Norma”“ am Aalto-Theater Essen,
der ersten von nur funf Neuinszenierungen der Saison, wendet
sich Katia Pellegrino, ganz in Weifl, ans Publikum. So als ob
der Unmut aus dem Essener Publikum und nicht aus den Reihen
der brav angetretenen, ordentlich gereihten Gallier kame.

Was Tobias Hoheisel und Imogen Kogge in ihrer Regiearbeit
prasentieren, mag Anhangern von ,Werktreue” angemessen
vorkommen, 1ist aber tatsachlich weit von dem entfernt, was
Vincenzo Bellini seinem Genius und Felice Romanis gekonnten
Versen abgewonnen hat. Norma wird noch O0fter das Parkett
ansingen; auch der Romer Pollione und seine neue heimliche
Geliebte Adalgisa werden 1in Hoheisels kalt glanzendem
Bihnenbeton — oder sind es metallisch angestrahlte Bretter? —
ihre Kantilenen brav aufgereiht von sich geben.

Zwischen zwei drehbaren Halbkreisen, die sich problemlos fur
die nachsten Premieren von ,Lohengrin“, ,Le Prophete” oder

»Rigoletto” wiederverwenden lieBen, wird viel gestanden und
wlrdig dahergeschritten. Der Chor bewegt sich nach den Mustern
der italienischen Provinz der siebziger Jahre; ringende Hande



und schrag gelegte Kopfchen wollen ein Drama szenisch
vergegenwartigen, in dem jede der flammenden Emotionen 1ins
Extrem gesteigert wird. Denn die Schonheit der Melodien
Bellinis darf nicht mit klassizistischer Gemessenheit
verwechselt werden.

Fur die Qualitat einer Inszenierung — das muss gelegentlich
betont werden — ist nicht entscheidend, ob sie sich aktueller
politischer Chiffren oder der inzwischen auch zur Konvention
erstarrter Versatzstucke des Regietheaters bedient. Man
braucht Pollione nicht als Donald Trump oder Norma im billigen
Top, um aus Bellinis Oper herauszudestillieren, was gerade als
aktuell empfunden werden konnte. Man muss sich nicht den
Konzepten anschlieBen, die in den letzten Jahren etwa in Bonn
oder jungst in Gelsenkirchen wund Mainz zu packend
zugespitzten, sicher auch anfechtbaren Deutungen geflihrt
haben. Aber diese Inszenierungen hatten, was der Essener
Premiere abgeht: Profil wund Mut zur inhaltlichen
Positionierung.

i
Norma (Katia Pellegrino) und
Adalgisa (Bettina Ranch).
Foto: Matthias Jung.

Hoheisel und Kogge packen ein Gesten- und Bewegungsrepertoire
aus, das spatestens seit den neunziger Jahren ins Museumsdepot
gehort. Wie die italienische Primadonna den Busen hebt und die
Fauste von sich streckt, erreicht nicht einmal minimale
psychologische Glaubwirdigkeit. Als sich die beiden Damen,
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Norma und Adalgisa, in ihrem Duett im zweiten Akt am
Souffleurkasten lagern wie Goethe in der Campagna, scheint der
Gipfel dekorativer Belanglosigkeit erreicht. Doch weit
gefehlt: Diese zweifelhafte Ehre gebuhrt dem orangeroten
Licht, das Wolfgang Gobbel nach drei Stunden inspirationsloser
Ausleuchtung zum Finale von hinten aufgluhen 1la&asst: der
Scheiterhaufen! Der Abend der ,groBen Gefuhle”, den Intendant
Hein Mulders bei der Premierenfeier hervorgehoben hat, findet
jedenfalls auf der Szene nicht statt.

Das war zum Gluck musikalisch anders: Nicht so sehr bei
Dirigent Giacomo Sagripanti, der das Orchester mit viel Liebe
zur Melodie, aber oft nur beilaufigem Blick auf instrumentale
Details und begrenzter Finesse der metrischen Flexibilitat
fuhrt. Aber Jens Bingerts Choreinstudierung uberzeugt nicht
nur im martialischen Vorzeigestiuck des ,Guerra! Guerral!,
sondern auch im emotionalen Ausnahmezustand im Finale.

Unter den Solisten gelingt dem neuen Ensemblemitglied Bettina
Ranch als Adalgisa die Balance zwischen technisch superbenm,
von feinem Glanz geadeltem Gesang und emotionaler Hingabe.
Schdone Stimmen aus dem Ensemble hort man auch in den
Nebenrollen: Albrecht Kludszuweits Tenor kann als Flavio
unangespannt leuchten, Liliana de Sousa zeigt als Clotilda
eine samtene Noblesse, die man in einer groBeren Rolle gerne
genauer studieren wurde. Insung Sim kann als Oroveso nur
wenige Kostproben eines klangvollen, abgerundeten Basses
geben.




Die Rache findet nicht
statt. Gianluca Terranova

(Pollione) und Katia
Pellegrino (Norma) am Aalto-
Theater Essen. Foto:

Matthias Jung.

Katia Pellegrino hat 2012 in der 1legendaren ,Norma“-
Inszenierung von Jossi Wieler und Sergio Morabito in Stuttgart
die Titelpartie gegeben. Dort waren die seelischen Kampfe und
Verwundungen der zweifachen Mutter, die ihr offentliches Amt
beschadigt, und der Priesterin, die ihre menschlichen Regungen
verbergen muss, psychologisch detailliert ausinszeniert.

Pellegrino hat davon nichts mitbringen kodénnen, sie ist in
Essen wieder auf das antiquierte Rollenbild mit seinen
Primadonna-Zugen und seinem hohlen Heroismus festgelegt.
Zunachst sieht es so aus, als trete sie in die Spur veristisch
gepragter Norma-Darstellerinnen mit wuchtigem Timbre und von
stilistischer Finesse nicht angekrankelten Tonen. Doch in der
Belcanto-Probe von ,Casta diva“ 1lasst sie mit einem
gestutzten, weich geformten Piano-Beginn aufhorchen und
entwickelt einen schwellenden, satten, aber kaum einmal
ubertrieben uppigen Klang.

Auch die Duette mit Adalgisa und der grolle Monolog zu Beginn
des zweiten Akts sind bei Pellegrino ausdrucksstarkes, mit
technischer Prazision und expressivem Instinkt gestaltetes
Singen. Das wilrde man gerne auch Uber den Pollione Gianluca
Terranovas sagen, der ihm weit besser gelingt als sein Don
Carlo an der Dusseldorfer Rheinoper. Aber in seinem Auftritt
(,Meco all’altar di Venere”) stellt er doch eher die Stimme
aus, als an den Schattierungen zu feilen, mit denen er die
unheimliche Traumvision einer gespenstisch gestorten Hochzeit
hatte ausdrucken konnen. Und Terranovas Piani — die fur seinen
Gestaltungswillen zeugen — scheitern dann an mangelnder
Formung und Stutze.



Am Ende wurde das Regieteam buhlos gefeiert; der Beifall
zogerte nur kaum merklich und schwoll gleich wieder an, als
sei es gleichgultig, wie diese Inszenierung Bellinis Oper an
die Bedeutungslosigkeit verraten hat.

Auffiuhrungsdaten und Karten:
http://www.aalto-musiktheater.de/premieren/norma.htm

Ohne Zauberhand: Gabriel
Feltz und die Dortmunder
Philharmoniker eroffnen die
Reihe der Sinfoniekonzerte

geschrieben von Werner HaulBner | 30. Dezember 2016

Gabriel Feltz.
Foto: Thomas
Jauk/Stage Pictures

Claude Debussy war sein Leben lang verliebt in Spanien.
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Betreten hat er das Land allerdings nur ein einziges Mal.
Seine Musik spiegelt also eher eine Vorstellung wieder, einen
Traum des idealen Spanien. Zu horen schon in seinen friihen
Liedern, vor allem aber in ,Ibéria“ aus den ,Images” fiir
Orchester. Debussy verwendet fiir die drei Impressionen keine
Folklore, sondern er erfindet das Charakteristische neu - und
so gut, dass kein Geringerer als Manuel de Falla das spanische
Idiom geradezu beispielhaft getroffen sah.

In Dortmund heiSt das erste der Philharmonischen Konzerte der
neuen Spielzeit — anbiedernd an modisches Neuschreib -
nzauber bilder”. Dem ,Zaubrischen“ nahern sich die
Philharmoniker wund ihr Chef Gabriel Feltz auf dreil
unterschiedlichen Wegen. Debussy steht in der Mitte, flankiert
von Paul Dukas‘ ,Zauberlehrling”, der wortlichsten Konkretion
des Themas, und Peter Tschaikowskys Funfter Symphonie, in der
Verzauberung in Verzweiflung mindet, wenn man denn ein
verborgenes, moglicherweise sogar biografisches Programm
annehmen will.

Der Zauber Spaniens, seiner Strallen und Wege, des Parfums
seiner Nacht und der Stimmung des Morgens eines Festtages
erforderte fur Debussy, eine neue Musik zu entwickeln, die
weder Volkstumliches kopiert noch den Merkmalen des damals in
Frankreich beliebten Exotismus huldigt. Natirlich kannte er
die melodischen Muster der spanischen Musik, ihr rhythmisches
Profil, ihre harmonischen Entwicklungen und ihre typischen
Instrumente. Aber er giellt dieses Wissen in einem langen,
muhevollen Kompositionsprozess in etwas Neues. Pierre Boulez
nannte ,Les parfums de la nuit“ eines der einfallsreichsten
Stucke Debussys, nicht so sehr wegen seines thematischen
Gehalts, sondern wegen der innovativen Art, wie er
Entwicklungen aufbaut, wie er den Orchesterklang ausbildet und
Ubergénge subtil gestaltet.

Von dieser Raffinesse ist bei den Dortmunder Philharmonikern
nicht viel zu horen. Feltz legt Debussys drei Bilder unter das
harte Licht einer muhevollen Analyse, als liege die Landschaft



Spaniens stets nur unter gleifend unbarmherziger Sonne. Der
milde Mond der Nacht, der Konturen verschwimmen lasst, Formen
ins Ungefahre auflost, Farben sanft verzeichnet, die
materiellen Grenzen zwischen den Dingen weich verldschen
lasst, ist Feltz’ Lichtquelle nicht. An spieltechnischen
Grenzen der Musiker hat es nicht gelegen. Die Holzblaser
lassen sich nicht unterkriegen, auch von langsamen Tempi
nicht; die Streicher, vor allem die Bratschen und Celli, haben
immer wieder magische Pianissimo-Momente.

Das Dortmunder
Konzerthaus: Hier
spielen die

Philharmoniker.
Foto: Haulner

Aber wenn Feltz Oboe oder Klarinette herausfordert, kommt der
Ton zu direkt. Wenn Tamburin oder Celesta sich einmischen, ein
Xylophon fern verwehende Tone spielt, ein Rhythmus aufkeimt
und wieder verwischt, zeigt Feltz all diese Vorgange in so
deutlichen Konturen, dass die Mischung kaum mehr gelingt.
Farben reiben sich, Klange prallen aufeinander, Harmonien -
zumal, wenn die Prazision der Tdne nicht minutids getroffen
wird — wirken eher wie Streulicht als wie magische
Reflektionen. So macht man, um die Malerei zu bemuhen, aus



einem Claude Monet einen Karl Schmidt-Rottluff.

Paul Dukas‘ malend erzahlende Musik gelingt an diesem Abend am
besten: Vom filigranen Beginn an bis hin zum quarzend
ersterbenden Fagott am Ende schwelgt das Orchester in Farben
und Gesten, und Gabriel Feltz sorgt fur die Dynamik, die dem
Zauberlehrling erst unheimlich Spall, bald aber absolut keine
spalBige Panik bereitet. Das hat Schwung und lebt vom sinnigen
Aufbau der Dynamik.

Um Tempo- und Lautstarke-Dramaturgie geht es auch 1in
Tschaikowskys Funfter. Das vergebliche Anrennen der
symphonischen Motive gegen die wuchtigen Abbruchkanten der
Form, die depressiven Irrlaufe, die lastende Schwere wollen
vor allem dynamisch gestaltet werden, brauchen auch eine
uberlegte Disposition der Tempo-Entwicklungen.

Bei Feltz hat man eher den Eindruck von expressiven Inseln,
deren innerer Zusammenhang nicht deutlich wird. Der Andante-
Beginn ist verhalten und ausdrucksstark, die Innenspannung
lasst ahnen, was sich zusammenbraut. Auch das ,con anima“ hat
in der belebten Bewegung des Allegro seinen Platz. Aber der
erste Hohepunkt in Blech und Pauke bereitet sich nicht vor.
Feltz gestaltet das Wechselspiel von Ladung und Entladung, von
sich Anspannen und sich Lo6sen nicht. Und immer wieder
schleudern die Philharmoniker eruptive Entladungen als
brachialen Larm von sich. Da ware die dampfende, nicht die
fordernde Hand des Dirigenten gefragt.

Es gibt also noch Luft nach oben in dieser Spielzeit, flr die
noch zwei Mal Debussy im Konzert angekundigt ist: am 8. und 9.
November im Dritten Philharmonischen Konzert ,Prélude a
l aprés-midi d’un faune”, am 4. und 5. April 2017 im Siebten
Konzert ,La Mer“ — in Kombination mit Antonin Dvoraks
Sinfonischer Dichtung ,Der Wassermann® und dem nicht eben
haufig gespielten Cellokonzert des vor 100 Jahren geborenen



Henri Dutilleux. Im Achten Philharmonischen Konzert am 9. und
10. Mai 2017 spielt Mirijam Contzen das Violinkonzert
Tschaikowskys, dazu gibt es Sergej Rachmaninows Dritte
Sinfonie.

Im nachsten Konzert am 18. und 19. Oktober eroffnet Wagners
,sHollander“-0Quvertire den Abend, gefolgt von finf
orchestrierten Liedern Franz Schuberts mit Bo Skovhus als
Solist und Dvoraks Siebter.

Ordnung, Rhythmus, Anarchie:
Francolis Morellets Konzept-
Lichtkunst in Unna

geschrieben von Werner HauBner | 30. Dezember 2016

Francois Morellet: ,Néon
abscon” (1963). Foto: Frank
Vinken.

Er liebe die Strenge der Geometrie, sagte Francois Morellet,
aber noch mehr liebe er es, alle Strenge zu ignorieren. Was
wie ein nettes dialektisches Wortspiel wirkt, ist nun im
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Zentrum fiir Internationale Lichtkunst in Unna am konkreten
Kunstwerk abzulesen. Das weltweit erste Lichtkunstmuseum — im
Mai 2001 eroffnet — widmet dem Pionier der Konzeptkunst aus
Licht eine Sonderausstellung. Sie entstand noch in enger
Zusammenarbeit mit dem Kiinstler, der im Mai kurz nach seinem
90. Geburtstag verstorben ist.

Alle zehn ausgestellten Arbeiten treiben ihr Spiel mit der
perfekten Form. Sie ist wie eine Matrix, auf der sich das
Aufbrechen statischer Symmetrie ereignet. Die Stabilitat von
Linien und Formen wird, wenn sie nicht UuUberhaupt nur
vorgetauscht 1ist, infrage gestellt.

Die drei Arbeiten aus Morellets Anfangsphase, aus den
sechziger Jahren, wirken noch sehr streng. Zumindest auf den
ersten Blick. Damals, 1963, entdeckte Morellet das Medium
Licht, das ja eigentlich ein uraltes expressives Mittel ist.
Die religids motivierte Kunst der gewaltigen Megalith-
Baukomplexe der Jungsteinzeit setzt es ein, die
Kathedralbaumeister des Mittelalters wussten um seine
Symbolik. Mit der Konstanz und Berechenbarkeit des
elektrischen Lichts gewann das Medium eine neue Qualitat.
Jetzt war es moglich, Licht ,an sich®” zu nutzen, frei von den
Beschrankungen des naturlichen Lichts, frei von der
Verganglichkeit des Scheins von Kerzen oder Feuer.



http://www.lichtkunst-unna.de/

Das Zentrum far
Internationale
Lichtkunst in der
ehemaligen
Lindenbrauerei in
Unna. Foto: Werner
HauBner

Morellet erkannte die transzendierende Kraft des Lichts. Im
Dunkel der Kavernen der Lindenbrauerei in Unna, wo einst
Maische garte und Bier reifte, tritt durch das Licht die Form
an sich vors Auge, scheinbar durch keine Kricke der Materie
gestutzt. ,64 lampes — Allumage avec 4 rythmes superposes”,
die alteste Arbeit von 1963, konnte ein bewegungsloses Quadrat
sein — sozusagen die Uberzeitliche ideale Form. Aber die
Lichtquellen schalten sich an und ab, in vier unterschiedlich
gegliederten Rhythmen, und schaffen so durch den Einfluss der
Zeit eine verwirrende Vielfalt von Formen. Bezugen, Linien und
Korpern. Das Auge wird auf Dauer uberfordert: Es nimmt die
Formen wahr, kann sie aber nicht behalten, hat nur noch einen
rasch verblassenden Eindruck. Wahrnehmungsreste auf der
Netzhaut, hastige Erinnerung, uberlagert von Neuem. Das
komplexe Thema Wahrnehmung behandelt Morellet in dieser Arbeit
auf eine so minimalistische wie umfassende Weise.

Ahnlich geht er in ,Néon - Eclairage avec 3 rythmes
superposés” von 1964 vor: In einem Quadrat sind neun Reihen
von Leuchtstabchen angeordnet. Zeitweise dominiert die
Waagrechte, wenn der Rhythmus entsprechend geschaltet ist.
Dann laufen die horizontalen Linien auch nach oben oder unten,
aber die RegelmaBigkeit wird gestort und schliellich zerstort:
Die Vertikale setzt sich durch, die sich Uuberlappenden
Rhythmen erzeugen flirrende Anarchie, aus der sich fir
Augenblicke vertraute geometrische Formen bilden, um gleich
wieder im Wechsel der Lichter zu zerstieben. Auch ,Néon
abscon” mit seinen sattroten Kreisen und Linien wirkt zuerst
beruhigend stabil, wie eine typische Schmucktapete der



sechziger Jahre. Aber dann schalten sich fur Augenblicke
einzelne Segmente ab und hinterlassen irritierend
fragmentierte Figuren.

Francois Morellet:
,Gesticulation 1, 2, 3“ im
Keller der ehemaligen
Lindenbrauerei. Foto: Frank
Vinken.

Die spateren Arbeiten verzichten auf Rhythmus und Zeit. Sie
fullen statisch und veranderungslos, in vollendeter Schonheit,
ihren Raum. ,Gesticulation” heillen die drei jlungsten Arbeiten
von 2015: an die Wand komponierte schlanke, weiBe Neonrohren,
die wirken, als habe jemand eine bewegte punktformige
Lichtquelle in einer Langzeitbelichtung auf Fotopapier
festgehalten: Linien, die aus Bewegung entstanden, aber nun im
Raum festgeschrieben sind.

Morellet spielt das Spiel mit der Polaritat von Ordnung und
Freiheit nun auf andere Weise: Das Auge sucht eine Regel,
spaht nach Symmetrien oder Bezugen, meint sie auch zu
entdecken, wird aber enttauscht. Wahrend das rote Kreuz aus
zwel unterschiedlich lang pulsierenden Lcht-Linien in ,,2 Néons
0“ — 90“ avec 2 rythmes interférents” wenigstens fir einen
kurzen Moment seine perfekte Form zeigt, sind die
sGesticulationes” in ewige Helle gebannte Spontaneitat.

Dass die Lichtwerke in Unna an den gefurchten Wanden eines



Steinkellers hangen, macht sie noch beziehungsreicher: Ihr
reines, atherisches Licht lasst die Narben und Spalten des
Steins hervortreten und schafft — ebenso wie die hangenden,
schwarzen Stromzuleitungen, einen materiell-skulpturalen
Charakter, den Morellet vielleicht nicht beabsichtigt hatte,
der aber seinen Objekten eine zusatzliche Dimension gibt.

Die ehemalige
Lindenbrauerei in
Unna. Foto: Werner
HauBBner

Der Rundgang durch die Licht-Keller der 1979 stillgelegten
Lindenbrauerei beginnt auf einer Glasplatte, durch die man auf
eine Arbeit von Jan van Munster (geb. 1939) blickt: ,Ich (im
Dialog)“ von 2005 lasst in zehn Sprachen das Wort ,Ich” in
variablen Rhythmen auf mehreren Ebenen aufleuchten — und im
Lauf des Rundgang steht man dann am Boden des ehemaligen
Fallschachtes und schaut nach oben auf die blau blinkenden
Buchstaben. Nicht zu verpassen ist Francois Morellets Arbeit
,NO END NEON (Pier and Ocean)”, die er 2001/2002 fur einen der
Keller geschaffen hat — als Hommage an Piet Mondrian, auf
dessen gleichnamige Zeichenserie sich der Titel bezieht.

Die Bewegung des Besuchers verandert hier die Installation -



ahnlich wie die Versuchsanordnung in einem physikalischen
Experiment. Passiert er eine unsichtbare Lichtschranke,
wandelt sich das zuvor in erhabener Symmetrie ruhende
Lichtwerk in eine bewegte, von schragen Linien und Diagonalen
durchsetzte Raumlandschaft. Ein Werk, das vielfaltige
Assoziationen zulasst — ein Merkmal der genial einfachen
Konzeptkunst Morellets Uuberhaupt.

Diese Kunst bewahrheitet auf ihre Weise, was Heinrich Heine 1in
seinem Satz ,Die Welt ist die Signatur des Wortes” ausgedruckt
hat — ein Zitat aus dem Dritten Buch von ,,Zur Geschichte der
Religion und Philosophie in Deutschland“, das Joseph Kosuth in
einer Installation am Beginn des Rundgangs 1in einer
monumentalen, von keinem Ort des Raums zur Ganze lesbaren
Leuchtschrift auf den Grund eines Eiskellers gelegt hat.

Die Ausstellung ,Morellet” im Zentrum fiir Internationale
Lichtkunst Unna ist bis 29. Januar 2017 zu sehen. Sie ist
zuganglich im Rahmen der o6ffentlichen Fiihrungen, die Dienstag
bis Freitag um 13, 15 und 17 Uhr, an Wochenenden und
Feiertagen zu jeder vollen Stunde von 12 bis 17 Uhr
stattfinden. Info: www.lichtkunst-unna.de

Das Zentrum fiir Internationale Lichtkunst bietet am 1. Oktober
ab 18:30 Uhr eine ,Lichtreise” von Unna iiber Schwerte und
Bonen nach Bergkamen an, bei der Lichtkunstinstallationen von
wie Kazuo Katase, Rosemarie Trockel, Mischa Kuball, Andreas M.
Kaufmann oder Maik und Dirk Lobbert zu erleben sind. Am 26.
November findet im Rahmen des Projekts ,Hellweg - ein
Lichtweg” die erste ,Nacht der Lichtkunst” statt. Auf neun
sLichtreisen” lassen sich die Lichtkunstwerke zweier oder
mehrerer Stadte erfahren.


http://www.lichtkunst-unna.de/

Heilige oder Racherin:
Elisabeth Stopplers ,Norma“
aus Gelsenkirchen nun 1n
Mainz

geschrieben von Werner Haullner | 30. Dezember 2016

Von Pollione (Joska
Lehtinen) bedrangt: Adalgisa
(Marie-Christine Haase).
Foto: Andreas Etter

Ein aussichtsloser Konflikt, von Anfang an. Noch ist alles in
der Schwebe, zu Beginn der Oper ,Norma“ von Vincenzo Bellini.
Der Status Quo ist prekar, aber gefestigt. Die zur Keuschheit
verpflichtete Priesterin der Gallier kann seit Jahren ihre
beiden Kinder verbergen. Und ihre Liebe zum Feind ebenso, denn
der Vater ist kein anderer als der romische Prokonsul
Pollione, der die verhassten Besatzer anfiihrt. Noch kann Norma
den bewaffneten Konflikt verhindern, aber dann eréffnet ihr
die junge Novizin Adalgisa eine schockierende Erkenntnis ..

Bellinis Oper hat in den 1letzten zehn Jahren eine
bemerkenswerte Wiederkehr auf deutschen Buhnen erlebt.
Ausweglos gefangen zwischen den Erwartungen und Tabus einer
nach Kampf und Krieg gierenden archaischen Gesellschaft und
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der gescheiterten Liebe zu einem Mann, der 1ihr Volk
unterdruckt, hat Norma mehr zu bieten als den Selbstzweck
ebenmaliger Legati und perfekt geformter Koloraturen.

Die Nahe dieser zerrissenen Frau zur gedemutigten
KindsmOorderin Medea ist oft beobachtet worden. Wohin sich
Norma wendet, ob sie kompromisslose Racherin oder heroisches
Opfer wird, bleibt bis zum 1letzten Moment offen. Und
dazwischen liegen zwei Stunden eines inneren Konflikts, der in
seiner ganzen Unerbittlichkeit und Ratlosigkeit von der Musik
und der Dichtung Felice Romanis in wichtigen psychologischen
Facetten ausgebreitet wird.

Jossi Wieler und Sergio Morabito haben in ihrer legendaren
Stuttgarter Inszenierung 2002 in erschutternden, schlussigen
Bildern Bellinis Oper endgultig aus dem Mief pluschiger
Historisierung befreit, ohne 1ihr eine zwanghafte
Aktualisierung aufzudrucken. Das hatte Jorge Lavelli schon
1983 in Bonn vor, ist aber mit Mara Zampieri als Revoluzzerin
auf einem Lastwagen langst nicht so gut gefahren.

An Rhein und Ruhr gab es in den letzten Jahren mehr (Dortmund,
Bonn) oder weniger (Dusseldorf) Uberzeugende Versuche, sich
Bellinis nach eigenem Bekunden bester Oper zu nahern. In der
letzten Spielzeit hat sich dann Elisabeth Stoppler in
Gelsenkirchen in Hermann Feuchters abstraktem BuUhnenraum ganz
auf die Personen fokussieret. Norma ist das Kraftzentrum, um
das sich alle drehen.
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Nadja Stefanoff als
hoheitsvolle Priesterin.
Foto: Andreas Etter

Jetzt hatte die Produktion am Staatstheater Mainz Premiere, wo
Stoppler als Hausregisseurin Stil und Spielplan pragen kann —
und das nicht zum Nachteil eines in dieser Spielzeit besonders
vielfaltigen Angebots. Noch starker als im Musiktheater im
Revier konzentriert sie sich auf die Beziehungen der Personen,
schwacht Nebenwege wie eine angedeutete homoerotische
Verbindung zwischen Pollione und seinem Offizier Flavio ab,
arbeitet vor allem Normas Schwanken zwischen impulsiver Liebe
zu ihren Kindern und kalkulierender Berechnung ihrer Rache
deutlich heraus. Geblieben sind die von Flavio (wie 1in
Gelsenkirchen: Lars-Oliver Ruhl) hervorragend rezitierten, den
Gang des Stlcks zerreillenden Texte von Pier Paolo Pasolini:
bewusst gelegte Stolpersteine, die aber eher storen als
vertiefen. Geblieben sind auch szenische Symbole wie das
nackte Opfer, das am Anfang schon die Sichel am Hals spurt,
dann aber von Norma erlost wird. Ein anruhrendes Bild vom
Verletzlichkeit und Ausgesetztsein.

Dass in Norma am Ende die Menschlichkeit siegt, wird nicht
heroisiert, sondern wirkt fast, als sei 1ihre Kraft
letztendlich erschopft. Zu Beginn die Hohepriesterin 1in
nachtblauem, langem Kleid, zeigt das Kostum (Nicole Pleuler,
sonst mit nicht immer glucklicher Hand) Normas Wandel zur
Kampferin und schlielflich zum idealisierten Opfer. Nicht Norma
selbst stilisiert sich dazu: Statt auf dem Scheiterhaufen zu
sterben, wird sie von der Gesellschaft im weifen Ornat einer
Heiligen erhoben.

Nadja Stefanoff, die Mainzer Norma, spielt mit hoheitsvoll
schlanker Gestalt die Facetten der Rolle aus — mit erheblichem
Stimm-, aber auch Korper-Einsatz: von der selbstbewussten
Priesterin bis zur gebrochenen Frau, von der wild
entschlossenen Rache bis zum selbstzerstdrerischen Aufgeben.


http://www.staatstheater-mainz.com

Musikalisch beglaubigt Stefanoff ihre Rolle weniger durch
flexibel-weichen Schdngesang, sondern eher durch einen kalt
glanzenden, ausdrucksstarken, dynamisch facettenreichen Ton,
der auf seelische Schwankungen reaktionsschnell eingeht und
sie — technisch abgesichert — im Klang vernehmbar macht. Eine
Norma, die man so schnell nicht vergisst.

Die Adalgisa der Marie-Christine Haase hat gegen so viel
Dominanz keine Chance. Stimmlich ist sie der Partie — die der
kritischen Rekonstruktion der Urfassung gemall einen leichten
Sopran vorsieht — vollkommen gewachsen. Aber die Regie
Elisabeth Stopplers gesteht ihr wenig eigenes Gewicht zu,
trotz der wundervollen Duette der beiden Frauen. Die
Nebenrolle der Clothilde, der eingeweihten Dienerin Normas,
ist in ihr aufgegangen — das lasst den Aspekt der Freundschaft
zu Norma hervortreten. Auch Oroveso, der Vater Normas, hat
wenig eigenstandiges Gewicht; Dong.Won Seo mit einer rauen,
dem Ideal des ,basso cantante” nicht eben gewogenen Stimme,
ist nicht der Sanger, der die Figur aus sich heraus wachsen
lieRe.

Bleibt Pollione, der Urheber des Konflikts: Joska Lehtinen
gibt ihm den eindimensionalen, leicht gaumig gefarbten Ton,
der einem auf den ersten Blick ziemlich einfaltigem Macho
angemessen ist. Auf den zweiten Blick hatte man sich fur die
gespenstische Traumschilderung von ,Meco all’altar di Venere“
mehr Farbe, fur den verharteten Trotz des Finales mehr Furor
gewlunscht. Was von diesem Mann zu halten ist, macht Stoppler
am Ende deutlich: Er stiehlt sich einfach davon.

Sebastian Hernandez-Laverny hat mit dem Chor des
Staatstheaters eine gewaltige Aufgabe achtbar gemeistert, auch
wenn die Stimmgruppen Muhe haben, sich zu koordinieren, wenn
die Sanger uber die ganze Breite der Bihne hoch oben auf einer
Brustung stehen missen. Das Philharmonische Staatsorchester
offenbart wenig Schwachen, aber auch wenig Subtilitat im Ton.
Clemens Schuldt dirigiert wie viele andere eine rasche
OQuverture und differenziert die Tempi nicht, wodurch der



gerade Takt Bellinis in die Nahe eben jener ,Leierkastenmusik“
ruckt, die der italienischen Oper der Zeit gerne unterstellt
wurde.

Wenn Schuldt die Sanger zu begleiten hat, lasst er das
Orchester immer wieder zu laut spielen, lasst sich aber auf
den Atem der ,melodie lunghe” ein, phrasiert sinnig und
arbeitet vor allem die instrumentalen Details heraus, die in
der kritischen Fassung fur farbige Nuancen sorgen. Dass die
Tutti arg knallig wirken, ist nicht notig; das Martialische
stellt Bellini nur im beruhmten ,Guerra“-Chor aus. Elisabeth
Stoppler ist 1in Mainz eine starke Antwort auf die
ambitionierte ,Norma“ von Gabriele Rech am anderen Ufer des
Rheins, in Wiesbaden (2015), gelungen.

In dieser Spielzeit hat Bellinis ,Norma“ noch in Essen (8.
Oktober) und in Niirnberg (13. Mai 201) Premiere. Weitere
Vorstellungen in Mainz am 1. und 9.0ktober, 1., 17. und 20.
November.

Info:
www.staatstheater-mainz.com/web/veranstaltungen/operl617/norma

Erstarrte Last verdrangter
Tat: ,von Dingen, die
vorubergehen” nach einem
Roman von Louis Couperus beil
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der Ruhrtriennale

geschrieben von Werner HauBner | 30. Dezember 2016

i

Gijs Scholten van Aschat
(Takma) und Frieda Pittoors

T,

(Grootmama Ottilie),
erstarrt in Schuld und
Schweigen. Foto: Jan

Versweyveld

Es gibt Dinge, die voriibergehen. Leidenschaften zum Beispiel,
oder Begierden. Fiir einen Moment des blinden und wilden
Habenwollens gab es zwanzig Jahre Gezanke und Geschrei, zieht
der hart und kalt gewordene Mann mit dem bezeichnenden Namen
Steyn de Weert (Robert de Hoog) die Bilanz seiner Ehe. Seine
Frau Ottilie gehort zu einer Familie, in der ein ,Ding“ nicht
voriibergeht, sondern bedrohlich prasent bleibt: ein Mord aus
Leidenschaft, begangen vor Jahrzehnten im fernen
Niederlandisch-Indien. GroBmutter Ottilie hat mit ihrem
Geliebten Takma ihren Mann umgebracht. Doktor Roelofsz hat die
Untat gedeckt.

Ein Geheimnis, das die drei — inzwischen uralt geworden -
nicht in Ruhe 1lasst; ein Geheimnis, das keines ist: Am Ende
der zweieinviertel Stunden bedriuckenden Spiels wissen wir,
dass es (fast) alle gekannt haben. Nur die Alten, die sterben
in der Illusion, mit dem ,Ding“ alleine gewesen zu sein.
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»Van oude mensen, de dingen die voorbij gaan” heiRt der Roman
von 1904, den Koen Tachelet fur die Buhne bearbeitet und den
der renommierte belgische Regisseur Ivo van Hove fiur die
Ruhrtriennale inszeniert hat.

Schon im letzten Jahr hat Johan Simons, Intendant der
Triennale bis 2017, von dem Team um van Hove einen Roman des
Niederlanders Louis Couperus auf die Buhne bringen lassen: ,De
stille kracht“ (,Die stille Kraft”), eine Studie Uuber das
Unergrundliche im Menschen, das sich in der Konfrontation von
unvereinbaren Kulturen und in dunklen Verbrechen offenbart.

»vVon alten Menschen, den Dingen, die vorubergehen” ist ein
Schliusselwerk Couperus’, der zu den wichtigsten
Schriftstellern der Niederlande gehort. Leider ist das Werk
auf Deutsch nicht mehr erhaltlich; die letzte Ausgabe erschien
1985. Und es ist bedauerlich und ein wenig verwunderlich, dass
kein Verlag den Impuls der letztjahrigen Triennale
aufgegriffen und sich dem Schaffen von Couperus zugewandt hat
— zumal die Buchmesse dieses Jahres Flandern und die
Niederlande zu Gast haben wird.

Dl

Die Maschinenhalle der

ehemaligen Zeche
Zweckel 1in Gladbeck,
Spielort der
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Ruhrtriennale fur

Louis Couperus® ,Die
Dinge, die
vorubergehen“. Foto:

Werner HauBner

Nachlesen lasst sich also nur auf Niederlandisch, und das 1ist
schade. Denn Ivo van Hoves Arbeit in der Maschinenhalle der
ehemaligen Zeche Zweckel in Gladbeck stellt Couperus als einen
Autor mit aktuellem Potenzial und zeitlos relevanten Themen
vor. Sicher geht es um das Altwerden, um das Ersterben der
Leidenschaft, um die unbandige Kraft nicht zu bezwingender
Triebe, um eine schonungslose Analyse der Familie als Ort des
Verschweigens, der Sprachlosigkeit, der Selbsttauschung. Es
geht um die verdrangte und gerade deshalb machtvolle
Sexualitat, die van Hove in zugespitzten Bildern vor Augen
fuhrt: Die Umarmungen, die Kusse von Mutter Ottilie (Katelijne
Damen) und Sohn Lot haben etwas ungeniert Sinnliches und
Gieriges; die Kalte statuenhafter Dialoge sind so frostelnd
unheimlich wie die unverhohlene Padophilie von Ottilies Bruder
Anton, von Hugo Kolschijn mit der verzehrenden Unruhe, aber
auch der eisigen Egozentrik des finsteren Begehrens
verkorpert.

Ivo van Hoves konzentrierter
Inszenierungsstil schafft
auf der Buhne von Jan
Versweyveld dichte,
atmospharisch faszinierende



Bilder. Foto: Jan
Versweyveld

Aber es geht auch um die Folgen einer Tat, die sich mit
biblischer Wucht bis in die Enkelgeneration auswirkt. Couperus
ist kein Moralist, er stellt — wie das alttestamentliche Wort
von den Wirkungen der Sinden der Vater — den Zusammenhang
fest. Aber der erstickt das Leben, nimmt die Freude und die
Leichtigkeit des Seins. Eine Last, der die jungen Leute auch
durch Flucht in den Suden nicht entkommen. Und die Momente
entfesselten sexuellen Begehrens wirken weder frei noch
beglickend — sie schnaufen unter Zwang und Druck.

Jan Versweyfeld schafft das Paradoxe, die weite Spielflache
der riesigen, denkmalgeschutzten elektrischen Kraftzentrale in
ein bedruckendes Gefangnis zu verwandeln: Figuren 1in
hochgeschlossenem, calvinistischem Schwarz (Kostume: An
D’Huys) sitzen auf Stuhlen an den Randern einer hell-
ockerfarbenen Flache, die sich nach hinten 1in einer
Spiegelwand verliert. Dort gehen Uhren ihrem gleichformig
mechanischem Tagwerk nach: Ihr unerschutterliches Ticken -
Harry de Wit greift es in seiner unheimlich ausdrucksstarken
Musik auf — endet erst mit dem Tod der GroBmutter. Auch wenn
das ,Ding“ dann voruber ist: die Menschen, die immer wieder
wie ein Leichenzug die Flache beschreiten, wirken nicht
entlastet; die Protagonisten des Epilogs bilden stehend ein
Kreuz. Und Lot, der den Namen des Uberlebenden des Infernos
von Sodom und Gomorrha tragt, bleibt alleine zuruck, in Angst
vor Alter und Endlichkeit. Unfahig, das Neue zu ,umarmen®, das
sich ankindigt, versinkt er in undurchdringlich weilRem Nebel.

Kein Funkchen Hoffnung? Doch — und die formuliert Couperus
religios: Die Alten rasonieren in ihren qualenden Dialogen
uber Schuld und Strafe, Uber Gott und Vergebung. Eine Ahnung
von Barmherzigkeit haben sie nicht. Aber die GroBmutter
Ottilie bittet am Ende ihre Tochter Thérése (Celia Nufaar),
ihr zu zeigen, wie man betet. ,Ich habe es vergessen”, sagt



sie. Und die Tochter, die, als sie dreifSig Jahre vorher von
dem Mord erfahren hatte, alle sexuelle Sinnlichkeit mit Hass
belegt und sich ins stellvertretende Gebet vergraben hat,
stellt mit Genugtuung fest: Ihre Mutter ist mit gefalteten
Handen gestorben. Hoffnung auf Heilung, auf Versohnung bei
Gott? Sie klingt zumindest an.

Dass dieses Pladoyer fur die Aktualitat und die Gedankentiefe
von Louis Couperus erneut so grandios gelingt, ist Ivo van
Hoves matzchenfreier, konzentrierter Regie zu verdanken, den
bedachtsamen choreografierten Ensembles (Koen Augustijnen),
vor allem aber der groBRen Klasse der Darsteller der
Toneelgroep Amsterdam: Schon der Klang der Rede - das
Niederladndische wird in Ubertiteln ibersetzt — ist ein
Erlebnis. Momente hdchster emotionaler Anspannung werden ohne
Druck entwickelt. Die klare Artikulation, der ungezwungene
Sprachfluss, die differenzierte Dramaturgie von Tempo und
Dynamik machen schmerzhaft bewusst, wie viele Schlampereien
sich in die am deutschen Schauspiel uUblich gewordene
verschliffene Sprache eingeschlichen haben.

Van Hove lasst seinen Menschen auf der Buhne viel Raum,
entlasst sie aber nicht aus der Disziplin einer auch in der
Zuspitzung kontrollierten Aktion. Gijs Scholten van Aschat ist
der unter der qualenden Last der verdrangten Tat erstarrte
Emile Takma; Frieda Pittoors als GroBmutter Ottilie erzeugt
Gansehaut-Momente, wenn das ,Ding“ im Zimmereck vor ihrem
geistige Auge aufsteigt. Sie zeigt ihre Klasse aber nicht nur
in den spitzen Staccati ihrer Schreie, sondern mehr noch, wenn
ihre bitteren Monologe von Schuld und Strafe in den Griff
knocherner Angst geraten.

Aus Greidanus (Lot) und Abke Haring (Elly) spielen mit Passion
das junge Paar, dessen Beziehung keine Zukunft hat. Hans
Kesting (Harold) und Bart Slegers (Daan), Jip van den Dool
(Hugh), Janni Goslinga (Anna) und Maria Kraakman (Ina)
entwickeln 1in wunpratentiosem Spiel scharf gezeichnete
Charaktere; Fred Goessens macht aus Doktor Roelofsz einen



Menschen, den sechzig Jahre verbissenes Schweigen ruiniert
haben, der aber, als er sich einen Augenblick lang entdeckt
fuhlt, noch einmal den Habitus eines gefahrlichen Gewalttaters
aufblitzen lasst. Der wiederentdeckte Louis Couperus hat nicht
nur dank der konturscharfen Handschrift von Ivo van Hove zu
einem HOhepunkt der am 24. September zu Ende gehenden
Ruhrtriennale gefuhrt. Der letzte Teil der Couperus-Trilogie
im nachsten Jahr darf mit Spannung erwartet werden.

Weitere Vorstellungen am 23. und 24. September.
www.ruhrtriennale.de

Festspiel-Passagen: ,La Donna
del Lago” 1n Pesaro zeigt,
was beli Rossini zu entdecken
1st

geschrieben von Werner Haulner | 30. Dezember 2016

Das Teatro Rossini in
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Pesaro, Spielort des
Festivals, bei dem
sich alles um den
beruhmten Sohn der
Stadt an der Adria
dreht. Foto: Werner
Haullner

Als 1980 das Rossini Festival in Pesaro, der Heimatstadt des
Komponisten, gegriindet wurde, gehdérte der einstige Superstar
unter den Musikschopfern noch zu den groBen Unbekannten: Die
Literatur war iiberholt und gepragt von Anekdotischenm,
zuverlassiges Notenmaterial gab es kaum, Auffiihrungen
beschrankten sich auf den allgegenwartigen ,Barbier von
Sevilla”“ und dessen — damals noch nicht lange wiederentdeckte
— buffoneske Fliigelwerke ,La Cenerentola” und ,Die Italienerin
in Algier“.

In Deutschlands dichter Theaterszene waren zumal die ernsten
seiner fast 40 Opern kein Thema. Wenn uberhaupt, spielte man
einstige Mega-Erfolge wie ,Tancredi”, ,Semiramide” oder
»,Guillaume Tell”, weil man virtuose Gesangsspezialisten wie
Marilyn Horne oder Montserrat Caballé prasentieren wollte.

Die Grindung des Festivals ,Rossini in Wildbad“ und seine
spatere inhaltliche Absicherung durch den seit 25 Jahren
unermudlich tatigen Jochen Schonleber setzte ein Zeichen: Die
muhevolle wissenschaftliche Erschliellung des Guvres Rossinis,
in Pesaro durch die Fondazione Rossini mit ihrer kritischen
Edition der Werke und des Briefwechsels geleistet, findet in
dem Kurbad in Wirttemberg einen 1lebendigen theatralen
Widerhall: In manchmal abenteuerlich improvisierten szenischen
Auffuhrungen eroffnete sich einem staunenden Publikum eine
neue Welt eleganter, spritziger, einfallsreicher Musik,
vorgetragen von Sangern, die im Lauf der Zeit das technische
Rustzeug fur Rossinis Belcanto immer sicherer beherrschten.
Die Impulse aus Pesaro kamen in Deutschland an, fanden aber



https://www.bad-wildbad.de/rossini/

kaum Widerhall. Erst 1in jlungerer Zeit erwachte die
Aufmerksamkeit flr das gesamte Werk Rossinis, wagen sich neben
Mannheim (,Tancredi”) oder Frankfurt (,La gazza ladra“) selbst
mittlere und kleinere Buhnen wie Gelsenkirchen und Nurnberg
(,Guillaume Tell”) Rostock (,Ermione”) oder Wurzburg
(ebenfalls mit der ,diebischen Elster”) an den weniger
bekannten Rossini.

Doch dass ein so tiefgrundiges Werk wie ,Sigismondo“ — 1in
diesem Jahr die zentrale Produktion in Bad Wildbad - ebenso
unbeachtet bleibt wie die kostliche Satire ,La pietra del
paragone“ — 2017 in Pesaro auf dem Plan — 1ist Kkaum
verstandlich und keineswegs mit der Qualitat der Werke zu
rechtfertigen.

Immerhin: Die Zeiten, in denen Rossini als irgendwie genialer,
aber wenig tiefgrindiger Vielschreiber galt, der sich
rechtzeitig vor dem Bannstrahl der musikalischen Entwicklung
in seine Gourmet-Kiche zuruckgezogen hatte, sind vorbei. Beide
Festivals haben entscheidend dazu beigetragen, den Firn vom
Bild des ,Schwans von Pesaro“ abzutragen und seine
Personlichkeit wie seine vielseitige Kunst in frischen Farben
strahlen zu lassen.

Gioachino Rossini.
Historische Aufnahme



von Nadar (eigentlich
Gaspard-Félix
Tournachon)

Dass dennoch einiges zu tun bleibt, zeigt ein Besuch beim
,0riginal”, dem Rossini Festival Pesaro. Wo am Strand
Teutonen, aber auch Angelsachsen und Moskowiter grillen,
flanieren durch die Einkaufsmeile — Via Rossini, wie sollte
sie sonst heillen — die Rossinianer, vorbei an der prachtigen
Grunderzeitpost an der Piazza del Popolo und am Geburtshaus
Rossinis, heute ein Museum. Das Ziel ist das Teatro Rossini,
ein hubsches, klassisches, 1818 erbautes Theater. Dort und in
der ,Arena adriatica“, einem umgebauten Sportpalast, finden
die Vorstellungen an den zwOlf Festival-Tagen statt.

Das Festival stand diesmal im Zeichen des 20-jahrigen Pesaro-
Jubilaums von Juan Diego Fldérez. 1996 begann der Tenor mit der
kristallen schimmernden, technisch phanomenal abgesicherten
Stimme seine Karriere an der Adria — und beim irischen Wexford
Opera Festival in einer Oper eines anderen grofBen Unbekannten
des 19. Jahrhunderts: ,L'Etoile du Nord”“ von Giacomo
Meyerbeer.

Florez war der Star in Rossinis ,La Donna del Lago”, die 1in
einer ambitionierten Regie von Damiano Michieletto in der
Sportarena Premiere hatte. Fur die Rossini-Rezeption ein gutes
Zeichen: Der Tenor mag der prominenteste im Sangerteam sein,
aber er agierte als Gleicher unter Gleichen. Auch der vorher
schon in Wildbad bewunderte Amerikaner Michael Spyres — einer
der seltenen ,baritenori”, der scheinbar muhelos drei Oktaven
durchmisst — wurde gefeiert.

Die beiden Sangerinnen Salome Jicia und Varduhi Abrahamyan
standen ihnen in nichts nach: Die Damen sind ein Beispiel
dafir, wie sich Pesaro in der Accademia Rossiniana unter
Leitung des bald 90-jahrigen Alberto Zedda seinen eigenen
Sangernachwuchs heranzieht. In den Kursen bekommen junge
Interpreten den letzten Schliff, um den schwindelerregenden


http://www.rossinioperafestival.it/?lang=eng

technischen und stilistischen Anforderungen der Rollen gerecht
zu werden.

Melancholische Erinnerung eines gealterten Ehepaares

,La Donna del Lago“” war mehr als ein Sangerfest. Als die Oper
1819 in Neapel uraufgefuhrt wurde, war sie auf der HOhe der
literarischen Entwicklung der Zeit. Mit Sir Walter Scotts ,The
lady of the lake” benutzten Rossini und sein Librettist Andrea
Leone Tottola einen modernen romantischen Stoff eines in ganz
Europa angesagten Unterhaltungsautors. Aus der Geschichte um
eine wehmitig umflorte Liebe in politisch bewegten Zeiten
(Scott bezieht sich auf Jakob V. von Schottland, Vater von
Maria Stuart und dessen Kampf gegen schottische Clans und das
von der katholischen Kirche abtrinnige England Heinrichs
VIII.) macht Michieletto die melancholische Ruckerinnerung
eines gealterten Ehepaares.

Elena, Tochter des Clanchefs Duglas, soll eigentlich aus
politischen Grunden Rodrigo heiraten, den Anfuhrer eines
anderen machtigen Familienverbands. Heimlich liebt sie jedoch
den jungen Malcom. Der Konig, der ihre Schonheit ruhmen horte,
trifft sie inkognito an einem Gewasser. Zwischen dem
Unbekannten und dem ,Fraulein vom See” entwickelt sich tiefe
Sympathie. Als Duglas und Malcom, von koniglichen Truppen
uberwaltigt, gefangen gesetzt werden, will Elena mit einem
Ring, den ihr der Unbekannte gab, ihre Befreiung erwirken und
erkennt den Konig. Der verzichtet auf das Madchen und fuhrt
die Liebenden zusammen.

Ein Opernabend der Extraklasse

Zu Beginn, es sei gestanden, wirkt Michielettos Exposition ein
wenig manieriert: Ein altes Ehepaar sitzt in einem leeren
Raum, auf einem Tisch ein Bild, davor schwarze Blumen. Die
Frau trauert vor einem Konterfei — und wir ahnen, es steht flr
eine unerflllte Liebe. Der alte Herr erregt sich, schuttet das
Blumenwasser weg, wirft die Bluten auf den Boden, verlasst den



Raum. Bald zeigt sich: Die stumme Handlung ist der Schlussel
zu Michielettos Konzept, ,La Donna del Lago” als ein Stiulck
uber ein gelebtes Leben zu inszenieren. Die ausgeklugelte
Buhne Paolo Fantins offnet einen zweiten Raum, ein
verfallenes, herrschaftliches Haus: Die Decke 1ist
eingebrochen, Wurzeln ragen in den Raum, die Scheiben der
Fenster sind gesplittert. Man fuhlt sich an verlassene Ruinen
wie Moore Hall in Irland erinnert, vermooste Zeugnisse einer
imaginierten einstigen ,heilen” Welt.

Der magische Realismus Fantins und des Kostumbildners Klaus
Bruns schafft einen Ort der Erinnerung, der Fantasie, der
verschutteten und wiedererwachenden Gefluhle; Alessandro
Carlettis Licht setzt mit unwirklichem Blau Zasuren und bricht
vermeintlich Reales. Schilfumstandene Teiche lassen den Raum
traumhaft-absurd und symbolisch geladen erscheinen. Gegenwart
und Erinnerung verschwimmen ineinander: Michieletto setzt fur
Elena und Malcom — das alte Paar — Doubles ein, mit denen die
Interaktion der Zeitebenen erfahrbar wird.

Rossinis Geburtshaus
in Pesaro. Foto:
Werner Haulner

Der europaweit gefragte italienische Regisseur schafft in



dieser brillanten Konzeption, ein wesentliches Element des
Versromans schlussig zu ubersetzen: Denn Scott schreibt nicht
so sehr eine poetische Elegie uUber Erfiullung und Verzicht in
der Liebe, sondern reflektiert — wehmudtig und verklarend — die
schmerzlichen Risse und Briuche in Schottlands Geschichte.
Michieletto verfallt nicht dem historisierenden Fehlschluss,
Rossinis Oper zu ,Braveheart” zu machen. Er uUbersetzt Scotts
nostalgisches Geschichtsbild in das innere Schicksal von
dessen Figuren, einfuhlsam gedeutet von Rossinis Musik.

Es ist ein Opernabend der Extraklasse, an dem die
ausgezeichneten Sanger, aber auch Dirigent Michele Mariotti
sowie Chor und Orchester des Teatro Communale di Bologna
entscheidend Anteil haben. Selten hort man Rossinis Musik so
beweglich und transparent, aber auch so achtsam auf ihre
damals modernen romantischen Ausdruckswerte befragt wie an
diesem Abend.

Noch drei andere Buhnenwerke prasentierte das Festival an der
Adria in diesem Jahr: ,Il Turco in Italia® ist eine der
bekannteren hintersinnigen Komddien Rossinis; ,Ciro 1in
Babilonia“ die erste aufgefuhrte ernste Oper des zur Zeit der
Urauffuhrung 1812 Zwanzigjahrigen. Dazu kam ,Il Viaggio a
Reims* als Produktion mit jungen Sangerinnen und Sangern. Im
nachsten Jahr sollen zwischen 10. und 22. August ,Le Siege de
Corinthe” und die erwahnte Satire ,La Pietra del Paragone“
aufgefuhrt werden, dazu kommt die Wiederaufnahme von ,Torvaldo
e Dorliska“.

AulBerdem organisiert die Fondazione Rossini vom 9. bis 11.
Juni 2017 einen Kongress, bei dem die junge Generation der
Musikologen zu Wort kommen und neue Methoden und Zugange zu
Rossinis Werk und seiner Rezeption vorgestellt werden sollen.
Das Festival verkundet in diesem Jahr ein bisher nie
erreichtes Rekordhoch bei den Einnahmen (1,16 Millionen Euro)
und den Besuchern (17.250, davon 71 Prozent aus dem Ausland) —
und das bel stetigen Kiurzungen der Mittel und der standigen
Unsicherheit durch die chaotische Kulturpolitik des
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italienischen Staates.

Ausblick:

Es bleibt dabei: Der ,Barbier von Sevilla“ dominiert auch in
der Spielzeit 2016/17 die deutschen Spielplane in Sachen
Rossini. Aufgefiuhrt wird er unter anderem in Bremen (Premiere
am 22. Oktober), in Essen (ab 16. September) und 1in
Monchengladbach im Theater Rheydt (ab 24. September). Herrlich
absurd die Spielplangestaltung in Berlin: Dort zeigen alle
drei Opernhauser als einzige Rossini-Oper den ,Barbier” — die
Komische Oper tragt zu diesem Einerlei auch noch eine Premiere
bei (9, Oktober, Regie Kirill Serebrennikow).

Der ,andere” Rossini lasst sich zum Beispiel bei den Bregenzer
Festspielen erleben, wo Lotte de Beer die biblische Oper ,Mosé
in Egitto“ inszeniert (Premiere am 20. Juli 2017). Oder 1in
Mannheim, wo am 9. Oktober Cordula Daupers asketische
Inszenierung von ,Tancredi” wiederaufgenommen wird. Am 12.
Februar 2017 hat an der Bayerischen Staatsoper Munchen
,Semiramide” Premiere (Regie: David Alden, Musikalische
Leitung: Michele Mariotti). Um ,Elisabetta, Regina
d’'Inghilterra”“ zu erleben, muss man zwischen 17. und 28. Marz
2017 das Theater an der Wien in Osterreichs Hauptstadt
besuchen.
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Festspiel-Passagen:
yHollander" in Bayreuth
zeigt, wie Kommerz das Leben
banalisiert

geschrieben von Werner HauBner | 30. Dezember 2016

Schone banale Warenwelt:
Szene in der ,Spinnstube”
mit Christa Mayer (Mary).
Foto: Enrico Nawrath

Der ,Fliegende Hollander” in der Inszenierung Jan Philipp
Glogers wirkte bei den Bayreuther Festspielen ein wenig wie
das Aschenputtel unter den glanzvoll aufpolierten Schwester-
Inszenierungen.

Da ist der ,Ring“” mit den grandiosen Bihnenbildern Aleksandar
Denié¢s, von Frank Castorf in postmoderner Assoziationslust
bevolkert, der ,Tristan“ Katharina Wagners mit seiner
radikalen Dekonstruktion der transzendierenden Macht der Liebe
als bloBer Projektion. Und Uwe Eric Laufenbergs ,Parsifal” als
eine zwischen hysterischen Erwartungen wund hamischer
Geringschatzung zerrissene Neuinszenierung, deren Kern
anscheinend UuUber eine ziemlich anfechtbare Gleichung
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(Religionen begraben = Probleme gelost) nicht hinauskommt.

Dieser ,Hollander” hat keinen Skandal gemacht, im
Premierenjahr 2012 nicht, und in seinem hervorragend
durchgearbeiteten Wiederauftauchen in der letzten Donnerstag
vergangenen Festspielzeit auch nicht. Vielleicht fehlt es ihr
einfach an intellektuellem Mumpitz wund postmodernem
Mummenschanz, vielleicht ist Gloger nicht prominent genug, um
einen Aufreger zu platzieren, vielleicht mangelt diesem
»Hollander" jenes Quantchen Glamour, das die
Originalitatssucht einer kurzatmigen Kritik ebenso anlockt wie
es ein auf Sensation geeichtes Publikum befriedigt.

Glogers Inszenierung — und das ist ihre Qualitat - ist
unaufgeregt, geht in die inhaltliche Tiefe statt in die
mediale Breite. Sie 1ist Zustandsbeschreibung und Vision
zugleich — von einer Welt neoliberaler Globalisierung und
Vernetzung, in der Menschen zu Cyborgs mutiert sind, in der
die Kraft einer befreiten, unbedingten, transzendierenden
Liebe auf das Format des Verwertbaren heruntergebrochen wird.

In Christof Hetzers Buhne steckt der Hollander in dem fest,
was man ,mit Zahlen darstellen” kann. Digitale Datenstrome
durchzucken blasse Lichtleiter, auf elektronischen Anzeigern
rauschen Zahlen voruber. Unter den norwegischen
Geschaftsleuten um Daland in ihren konventionell graublauen
Anzigen ist der Hollander ein Fremdkorper: Kostumbildnerin
Karin Jud kleidet ihn, als er mit dem Rollkoffer der von
Terminen getriebenen Ahasvers der globalen Verkehrsstrome
erscheint, in einen Mantel, der im Schnitt an die negativen
Helden des 19. Jahrhunderts erinnert, spater in einen
metallisch schimmernden Business-Dress, am Ende, 1in der
erlosenden Umarmung mit Senta, in eine unauffallige Hemd-Hose-
Kombination: Aspekte der Herkunft und Momente der Entwicklung
der Figur spiegeln sich im Kostum wider.



,Wird sie mein
Engel sein?“
,Der Fliegende
Hollander in
Bayreuth mit
Ricarda Merbeth
(Senta) und
Thomas J. Mayer
(Hollander).
Foto: Enrico
Nawrath

Die Welt der Daland-Firma ist auf Produktivitat geeicht. Doch
gibt es eine AuBenseiterin, die sich konsequent dem Zwang der

Erschaffung von Banalitat - reprasentiert durch die
Ventilatoren, die auf harmloses Zimmer-Format reduzierte
Elementargewalt des Sturmes — entzieht: Senta bildet sich

selbst eine Welt, gibt ihrem Suchen eine Richtung, die sie mit
der Sehnsucht des Hollanders ,nach dem Heil” verbindet.

Eine Puppe aus Pappe steht auf der Hohe des Hugels aus
Schachteln, den sich Senta als Flucht- und Ruckzugsort
errichtet hat. Genau an dieser Stelle erscheint der Hollander
in Dalands Haus, eine Verkorperung dessen, was Senta sich in
ihrem Inneren ertraumt. Sie legt sich selbst gebastelte Flugel
an — nicht die Schwingen eines Engels, sondern die zerzausten



Flugel des Todes, denn der Tod ist fur das getriebene Gespenst
die Pforte der Erldosung und des Heils. Den magischen Moment
des ersten Blicks, die intimen Augenblicke der Begegnung, hat
Gloger nun uberzeugender als vor vier Jahren herausgearbeitet
und mit der Idee der Inszenierung verbunden.

Das Ende zieht den nachkomponierten ,Erlosungsschluss® Wagners
heran und vermeidet gleichzeitig eine ungebrochen versohnliche
Sicht auf die utopische Aktion der beiden, diese Welt aus
Kapital und Material uberwindenden Menschen: Der Steuermann
fotografiert die Vereinigung von Senta und Hollander im Tode —
und zur harfendurchfluteten Verklarungsmusik Wagners verpacken
eifrige Arbeiterinnen das neue Produkt: Kitschfiguren des
Paares. Der Coup der Inszenierung erfasst sehr genau die
okonomische Banalisierung grofRen Ideen und geistiger Entwlrfe.
Die ,wahre Liebe” Wagners, eine transzendentaler Begriff,
kommt in solch schlichtem Materialismus nur als herziger
Abklatsch vor.

Fur die
Produktion
festgehalten: Der
Steuermann
(Benjamin Bruns)
fotografiert das



Paar in der
Entridckung des
Todes. Foto:
Enrico Nawrath

Das Dirigat dieses ,Fliegenden Hollanders” hat der
Generalmusikdirektor der Deutschen Oper am Rhein 1in
Disseldorf, Axel Kober, von Christian Thielemann ubernommen.
Er asthetisiert nicht, er pauschalisiert eher. Wenn er Details
hervorheben lasst, weils man nicht immer, wozu. Wenn, wie 1in
der OQuvertlire, Linien wunterhalb der Melodiestimmen
verschwimmen, weifs man auch nicht, warum. Auf der anderen
Seite stehen Kobers Sinn fiur Kontraste und angemessene,
unverkinstelte Tempi. Was dem Dirigat an Tiefenscharfe abgeht,
gleicht der phanomenale Chor Eberhard Friedrichs auf der Buhne
aus. Klangdramaturgie und Prazision wecken pure Begeisterung.

Der Sanger des geisterhaften Kaufmanns aus den Niederlanden
ist Thomas J. Mayer, seit einigen Jahren ein gefragter Wotan
und Telramund. Er legt die Figur dunkler, geheimnisvoller an
als der Premieren-Hollander Samuel Youn, singt aber auch nicht
freier und stromender als sein Vorganger. Die Stimme bleibt
rau, angestrengt in der Hohe, ohne Reserve fur das Finale. Bei
Ricarda Merbeth, der Higel-Senta seit 2014, vermisst man
unangestrengtes Singen, hort einen flackernden Sopran, dessen
Vibrato Artikulation und Tongestaltung verschlingt.

Auch der vielgefragte Andreas Schager — der Titelheld in der
sParsifal“-Neuinszenierung — bleibt als Erik hinter den
Moglichkeiten der Partie zurlck. Als Hausmeister im grauen
Kittel versucht er vergeblich, seinen braven, ambitionslosen
Liebes-Begriff der zum Hochsten gestimmten Senta zu erklaren —
freilich nicht frei und mit Schmelz, sondern laut und kantig,
als gelte es, gegen das Schicksal anzuschreien. Christa Mayer
hat als Mary wenig Gelegenheit, Eindruck zu machen.



Abendlich leuchtet das
Festspielhaus mit seiner
frisch renovierten Fassade.
Foto: Werner Haullner

Der sangerische Glanz, wie ihn Bayreuth eigentlich erwarten
lassen sollte, geht in diesem ,Hollander” von den Rollen aus,
die sonst eher beiseite stehen: Der Daland des Peter Rose ist
klug charakterisiert, stimmlich souveran und in der
Ubereinstimmung von szenischer und vokaler Geste vorbildlich.

Benjamin Bruns, der Steuermann seit der Premiere 2012,
brilliert auch in diesem Jahr nicht nur mit entspanntenm,
differenziertem Singen, sondern hat auch die Nuancen
perfektioniert, mit denen er den Helfer Dalands als
ungeruhrten Agenten des Kommerzes charakterisiert. Musikalisch
also eher blass, bleibt Wagners — anachronistischerweise immer
noch — erste fir Bayreuth zugelassene Oper wegen der solide
und Uberzeugend erarbeiteten szenischen Losung Glogers
sehenswert.

Ausblick:

Bei den Festspielen 2017 steht der ,Fliegende Hollander“ nicht
auf dem Spielplan. Die Erdffnungsoper des nachsten Jahres sind
,Die Meistersinger von Nurnberg“, inszeniert von Barrie Kosky,
von dem in Essen in der bald beginnenden Spielzeit wieder
,1ristan und Isolde” ab 25. Februar 2017 zu sehen ist. Weiter



im Bayreuther Festivalplan sind Katharina Wagners ,Tristan“,
Uwe Eric Laufenbergs ,Parsifal” sowie noch einmal drei Zyklen
des ,Ring des Nibelungen” in der Inszenierung Frank Castorfs.
Der schriftliche Vorverkauf beginnt am 15. Oktober.

Jan Philipp Gloger ist der Regisseur des Essener ,Barbiere di
Siviglia“. Die Oper von Gioacchino Rossini wird wieder ab 16.
September gezeigt und bleibt mit neun Vorstellungen die
gesamte Spielzeit Uber im Repertoire.

Wer die Geschichte des verfluchten Seefahrers in Bayreuth
nicht sehen konnte: Die Saison 2016/17 wird ein richtiges
»Hollander"“-Jahr. Abzusehen bleibt, ob die Neuinszenierungen
wirklich viel Substanzielles auf die Buhne bringen, oder ob es
nur verqualt nach Originalitat suchende Wagner-Exerzitien
ehrgeiziger Regisseurinnen und Regisseure geben wird.

Eine Auswahl an bevorstehenden ,Hollénder“-Premieren und
Wiederaufnahmen:

23.09.16: Halle, Regie Florian Lutz, Musikalische Leitung
Josep Caballé Domenech

01.10.16: Dessau, Regie Jakob Peters-Messer, Musikalische
Leitung Markus L. Frank

20.10.16: Antwerpen, Regie Tatjana GlUrbaca, Musikalische
Leitung Cornelius Meister

29.10.16: Bremerhaven, Matthias 0Oldag, Musikalische Leitung
Marc Niemann

08.01.17: Stuttgart, Regie Calixto Bieito, Musikalische
Leitung Georg Fritzsch (WA)

21.01.17: Magdeburg, Vera Nemirova, Musikalische Leitung Kimbo
Ishii



11.02.17: Hannover, Regie Bernd Mottl, Musikalische Leitung
Ivan Repusic

06.05.17: Hagen, Regie N.N.

12.05.17: Dusseldorf, Regie Adolf Dresen, Musikalische Leitung
Axel Kober (WA)

20.05.17: Frankfurt, Regie David Bo6sch, Musikalische Leitung
Sebastian Weigle (WA)

Festspiel-Passagen: Spektakel
und Sangerfest - Verdis
sTroubadour” in der Arena di
Verona

geschrieben von Werner HauBner | 30. Dezember 2016

-

Die Arena di
Verona. (Ennevi
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Foto, per gentile
concessione della
Fondazione Arena di
Verona)

Kalt und stahlern gleiBt das weiBblaue Licht auf den drei
waffenstarrenden Tiirmen. In diesem Ambiente des Kampfes, der
sich selbst behauptenden Gewalt kann nichts Gutes geschehen.
Am Ende von Giuseppe Verdis ,,I1 Trovatore” steht dann auch der
Tod des unschuldigsten dieser schicksalhaft miteinander
verquickten Menschen. Leonora, geliebt und begehrt von zwei
ungleichen und sich doch in ihrer Leidenschaft so ahnlichen
Briidern, entkommt ihren Lebenskonflikten durch den Tod von
eigener Hand — kurz bevor der Conte di Luna, die dunkle Seite
des Begehrens, erfahrt, dass er mit Manrico, dem romantischen
Liebhaber, soeben seinen eigenen Bruder hingerichtet hat.

Das Libretto Salvatore Cammaranos galt 1lange als
Paradebeispiel fur italienischen Opern-Schwachsinn; heute, da
Kausalitaten und Ursachen-Wirkungs-Ketten relativ werden,
erscheinen die wilden Zufalle zwar nicht folgerichtiger, aber
die Plausibilitat des Unwahrscheinlichen nimmt zu. Und wer
genau hinhort, erkennt, wie minutidés Cammarano die
schicksalhaft scheinenden Ereignisse ineinander greifen lasst.

Es ist Opern-Sommer in Italien. In Macerata, hoch Uber der
Adria sudlich des Hafens Ancona, in Pesaro beim Rossini
Festival, und in der gewaltigen romischen Arena von Verona
fronen Einheimische wie Touristen den Leidenschaften auf der
Buhne. In Verona wirkt ,Der Troubadour”, noch eher wie die
traditionelle, seit 1913 gezeigte ,Aida”“, fur das Riesenrund
der steinernen Range unter freiem Himmel wie geschaffen: die
wirkungsvollen Chorszenen, die romantischen Schauplatze wie
Burg, Kloster, Zigeunerlager, die von Leidenschaft
durchpulsten intimen Szenen, kurze Momente der reflexiver
Innerlichkeit.

Entsprechend haufig steht Verdis melodiengespickte Oper auf
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dem Arena-Spielplan: Seit 1926 in vierzehn der nun 94
Spielzeiten, zuletzt im Verdi-Jahr 2013 und jetzt wieder in
der bildmachtigen Inszenierung von Franco Zeffirelli. Wie
gewohnt nutzt der italienische Altmeister der opulenten Buhne
den Zauber des Dekorativen: Wozu fur das Lager der Zigeuner
riesige zerschlissene Stoffbahnen auf die Buluhne und wieder
hinaus geschleppt werden missen, erschliel8t sich nicht. Bloles
Spektakel sind auch die kreuzweise uber die Buhne rennenden
Fahnentrager — ein beliebter Kniff, Bewegung auf die Buhne zu
bringen, langst hohl und stereotyp verkommen.

Auch die Kostume Raimonda Gaetanis sind selbst fur den in der
Arena notwendigen monumentalen Malstab zu Uppig geraten: Luna
tritt in einem matronenhaften Mantel auf, Azucena wird
ausladend von Stoff umweht, als sie sich bei ihrem ersten
Auftritt den Feuertod ihrer Mutter in traumatisiertem
Ruckerinnern vergegenwartigt.

Szenenbeifall fur Franco
Zeffirellis eindrucksvolle
Szene im Kloster. Foto.
Ennevi

Aber wenn Zeffirelli Atmosphare schaffen, Stimmungen
beschworen kann, ist er in seinem Element. Den Steinrund
hinter den drei drohenden Turmen nutzt er als
Projektionsflache fur impressionistische Lichtmalereien, die
Beleuchtung taucht die Szene in eisiges oder dusteres Licht,
umstrahlt Azucenas Auftritt in warmen Farben, die in ihren



Rot-0Orange-Tonen aber auch das Lodern des Scheiterhaufens
versinnbildlichen.

Wenn sich in der zweiten Szene des zweiten Aktes, als Leonora
den Schleier der Ordensfrau erhalten soll, der mittlere der
Tirme offnet und den Blick auf einen riesigen Christus am
Kreuz fallen lasst, gibt es Szenenbeifall. In solchen Momenten
macht sich Zeffirelli die Dimensionen der Arena zunutze und
arbeitet mit monumentalen Bildern, wo das Detail der Regie
zwangslaufig an der Entfernung scheitern wirde.

Hui He als Leonora in Verdis
,Troubadour” in der Arena
von Verona. Foto: Ennevi

Die Oper in der Arena war — Uber ihre Funktion als groBartiges
Spektakel hinaus — stets auch ein Sangerfest. Es gab legendare
Besetzungen; in den dreifiger Jahren brillierten Gesangs-
Ikonen wie Giacomo Lauri-Volpi oder Gina Cigna. Ab Ende der
Vierziger stiegen Maria Callas, spater Fiorenza Cossotto oder
Franco Corelli als Stars der Arena auf.

Seit den achtziger Jahren wurden die Ensembles
internationaler, aber auch austauschbarer und qualitativ
uneinheitlicher. Fir den ,Trovatore” kann die Arena mit Hui He
auf eine Sangerin setzen, die seit Jahren standiger Gast in
Verona ist: Sie singt die Leonora mit Uber alle Register hin
klarem, tragendem Ton, mit unerschutterlicher Sicherheit der
Position, einem zuverlassig gestutzten Piano und einem, wenn



es die Phrasierung zulasst, herrlich entspannten Legato. Hui
He 1ist eine Kunstlerin, die musikalisch und stimmlich
abgesicherte Rollenportrats zeichnet und ohne viel Aufhebens
und ohne Star-Rummel zu den fuhrenden Sangerinnen ihres Fachs
zu zahlen ist.

e L T e e

Violeta Urmana als Azucena
in der Arena di Verona.
Foto: Ennevi

Fir eine temperamentvolle Azucena kehrte — nach ihren
Auftritten als Amneris 2013/14 — Violeta Urmana in die Arena
zuruck: voll Saft und Kraft, mit lodernd gebrusteter Tiefe,
sahniger Hohe, durchschlagender Attacke — und mit geschickter
verblendeten Registerwechseln und stetigerem Vibrato als in
ihren Wagner-Partien der letzten Jahre.

Nachdricklich empfehlen konnte sich der Bariton Artur
Rucinski, der — wie schon 2013 - den Conte di Luna
differenziert gestaltete. Mag sein, dass ihm die Eleganz der
italienischen Kavaliere der Vergangenheit abgeht; doch sein
Einsatz der Dynamik, seine ausgepragte Kultur des Farbens, des
Zurucknehmens, der Akzentuierung und der vokalen Durchdringung
des Textes lassen keinen Zweifel zu. Diesen Sanger wiurde man
gerne nicht nur gelegentlich in Hamburg und Berlin, sondern
auch gerne in Munchen, Wien oder auch mal Essen hdren.
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Ein Bariton von
Format: Artur
Rucinski als Graf
Luna mit Hui He

(Leonora) in
Verona. Foto:
Ennevi

Das legendare, aber in der Partitur nicht geschriebene ,,C“ von
,D1 quella pira”“ im Dritten Akt entscheidet leider meist Uber
Wohl und Wehe eines Manrico. Marco Berti, ebenfalls seit
Jahren standiger Gast, schleudert es zuverlassig in die
steinernen Reihen des romischen Amphitheaters und macht damit
vergessen, dass er mit wenig mehr als einem robusten Ton seine
Partie durcharbeitet. Dabei hat der Troubadour als politischer
Kampfer wie als sensibler Liebhaber, dazu noch als ein
liebevoller, in einem psychologisch komplexen Verhaltnis an
seine Mutter geketteter Sohn alle Moglichkeiten,
charakterliche Facetten musikalisch auszudricken. Berti
bleibt, trotz der lyrisch ansprechend gestaltete Arie ,Ah si,
ben mio“, eher eindimensional — nicht so sehr, weil er wie
andere nur Kraft verschwenden wurde, sondern weil er den Ton
seines Tenors zu wenig expressiv wandelt.

Unter den kleineren Rollen fallt Sergey Artamonov als Ferrando
mit einem standfesten Bass auf. Der Chor, von Vito Lombardi



einstudiert, uUberzeugt mit abgerundetem Klang und einer auf
der Riesenbuhne der Arena schwer zu erarbeitenden,
bewundernswerten Prazision.

Auf genaue Koordination achtet auch Arena-Stammdirigent Daniel
Oren, wie wohl nur wenige vertraut mit den speziellen
akustischen Herausforderungen des Raums. Er offnet einige
Striche, etwa in der Ballettmusik des zweiten Aktes. Den
Sangern lasst er eher Zeit zu atmen als den Ensembles, in
denen er das Metrum gern versteift. Die rhythmischen Impulse
von Verdis flammender Musik federn, doch manch bluhender Bogen
der Melodie konnte sich freier zu den Sternen wolben, die an
diesem Abend freundlich und von Gewitterwolken unbehelligt
Uber den alten Mauern glanzen und den Samt der Nacht mit
goldenen Funken beleben.

Vorstellungen in der Arena di Verona finden noch bis 28.
August statt; ,I1 Trovatore” wird am 13. und 26. August
gegeben. Noch im Spielplan sind Verdis ,Aida‘, Bizets ,,Carmen“
und Puccinis ,Turandot”. 2017 gibt es zwischen 23. Juni und
27. August von Giuseppe Verdi eine Neuproduktion von
»Nabucco*, dazu ,Aida” und ,Rigoletto” sowie von Giacomo
Puccini ,Madama Butterfly” und ,Tosca“.

Info in deutscher Sprache: http://www.arena.it/arena/de

Film-Legende wird 100: ,Vom
Winde verweht” machte Olivia
de Havilland weltberiihmt

geschrieben von Werner Haullner | 30. Dezember 2016
Sie ist die alteste lebende Oscar-Preistragerin und die letzte
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aus der ,goldenen” Zeit der Studios in Hollywood: Olivia de
Havilland, heute zuriickgezogen in Paris lebend, wird heute, am
1. Juli, 100 Jahre alt. Ihre Filme gemeinsam mit Errol Flynn
haben sie einem breiten Publikum bekannt gemacht: Wer erinnert
sich nicht an den mannlich-feurigen Helden und die elegante
Lady in ,Unter Piratenflagge” (1935), an die ,Abenteuer des
Robin Hood“” (1938) oder an Western wie ,Land der Gottlosen“
(1940)? Ihr internationaler Durchbruch kam 1939 mit dem
Technicolor-Farbfilm ,Vom Winde verweht“ (,,Gone with the
Wind").

Olivia de Havilland
(Publicity-Foto fur den
Film ,Gone with the

Wind“ - ,Vom Winde
verweht“ -
MGM/EBay/Wikimedia
Commons)

An der Seite von Stars wie Vivien Leigh (Scarlett O’'Hara) und
Clark Gable (Rhett Butler) spielte Olivia de Havilland die
Rolle der sanften und menschenfreundlichen Melanie, der
Ehefrau des von Scarlett vergotterten Ashley Wilkes (Leslie
Howard). Das monumentale Sudstaaten-Melodram, basierend auf
einem Roman von Margaret Mitchell, kam erst 1953 in die
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deutschen Kinos. Er erhielt als erstes Werk in Farbe einen
Oscar fur den besten Film und 1ist bis heute - nach
inflationsbereinigtem Einspielergebnis — der erfolgreichste
Streifen aller Zeiten.

Auch Olivia de Havilland war fur einen Oscar als beste
Nebendarstellerin nominiert. Der ging jedoch an Hattie
McDaniel. Olivia de Havilland erinnerte sich 1in einem
Interview, dass sie an dem Abend an Gott gezweifelt habe. Aber
angesichts der historischen Bedeutung (McDaniel in der Rolle
der Mammy war die erste afroamerikanische Schauspielerin, die
einen Oscar erhielt), schien ihr die Niederlage nicht mehr so
dramatisch. ,Eines Morgens wachte ich auf und dachte: ,Es ist
wunderbar, dass Hattie den Preis bekommen hat!‘ Eine Welt, in
der statt mir eine afroamerikanische Darstellerin einen Oscar
bekommen kann, ist mir lieber.” So sagte sie dem ,Spiegel” mit
88 Jahren, als 2004 die aufwandige DVD-Box ,Vom Winde verweht“
erschien.

Rivalitat unter Schwestern

Die Jubilarin ist nicht als einzige aus ihrer Familie beruhmt
geworden: Der Erfinder des ,Mosquito“-Jagdflugzeugs, Geoffrey
de Havilland, war ein Cousin ihres Vaters, des in Tokio
arbeitenden Patentanwalts und Englischprofessors Augustus de
Havilland. Olivias 1917 geborene Schwester Joan Fontaine wurde
1940 mit Alfred Hitchcocks ,Rebecca” prominent.

1942 waren beide Schwestern fur einen Oscar in der Hauptrolle
eines Films nominiert: Olivia fur ,Das goldene Tor"“ (,Hold
Back the Dawn”), ein romantisches Drama von Mitchell Leisen;
Joan fiur den Hitchcock-Thriller ,Verdacht“ (,Suspicion®). Als
ihre 23-jahrige Schwester ausgezeichnet wurde, soll Olivia de
Havilland generds reagiert haben, sie sei aber sehr verletzt
gewesen, als Joan Fontaine ihre Gratulation brusk ablehnte.
Der Konflikt zwischen den Geschwistern war ein Dauerbrenner
unter den Klatschgeschichten in Hollywood. Er hatte den
Biographen zufolge aber schon Wurzeln in der fruhen Kindheit.



So schrieb Olivia mit neun Jahren in ihr Testament, sie
vermache all ihre Schonheit ihrer jungeren Schwester, da diese
selbst keine besitze.

De Havillands Mutter, Lillian Fontaine, war eine
Schauspielerin und erzog ihre Tochter auf das Theater hin. Mit
sechzehn Jahren trat Olivia erstmals in , Alice im Wunderland“
bei einem Amateurtheater auf. Einige Zeit spater spielte sie
Puck in ,Ein Sommernachtstraum®“ in Saratoga, wo sie
aufgewachsen war.

Max Reinhardt erkannte ihr Talent und verpflichtete sie fur
seine Theaterproduktion von Shakespeares Stuck. Die Verfilmung
der Reinhardt-Inszenierung 1935 mit Olivia de Havilland als
Hermia brachte ihr mit 19 Jahren einen Vertrag mit dem Studio
von Warner Brothers ein. Noch im selben Jahr machte sie der
Film ,Unter Piratenflagge”“ (,Captain Blood“) zu einer
Beruhmtheit. Mit Errol Flynn bildete sie das Traumpaar des
damaligen Hollywood-Films. Bis 1941 (,Sein letztes Kommando*)
sollten weitere acht Filme mit dem gefeierten mannlichen
Hollywood-Star folgen.

Zweimal ,,0scar*

1944 erwirkte die Schauspielerin ein flur die amerikanische
Unterhaltungsindustrie bedeutsames Urteil: Es erklarte die bis
dahin geubte Praxis fur illegal, Vertrage automatisch zu
verlangern, wenn die Schauspieler suspendiert waren, weil sie
eine Rolle abgelehnt hatten. De Havilland erstritt damit eine
groBere Freiheit der Darsteller gegenuber den Studios. Sie
selbst konnte nun ohne feste Bindung an ein Studio arbeiten
und sich ihre Rollen passender aussuchen.

Zuvor hatte Warner versucht, sie auf den eher eindimensionalen
Typ der hubschen, begehrten Frau festzulegen. De Havilland
dagegen interessierte sich fur komplexere Charakterrollen, die
sie dann ab 1945, zunachst in zwei Filmen fur Paramount, auch
ergattern konnte. In dieser Zeit las sie die Autobiographie



von Konstantin Stanislavsky und eignete sich die Methode des
russischen Theatermanns an.

,Gone with the Wind“ war der Start dieser Karriere 1in
anspruchsvolleren Rollen, die ihrer disziplinierten und
ausdrucksstarken Schauspielkunst angemessen waren. Dazu gehort
das vor dem Hintergrund des Zweiten Weltkriegs spielende Drama
»Mutterherz” (,To Each His Own®), flur das sie 1947 ihren
ersten Oscar als ,beste Schauspielerin®“ erhielt. Den zweiten
erhielt sie 1950 fir ,Die Erbin® (, The Heiress“).

Bei den Internationalen Filmfestspielen in Venedig wurde sie
1949 fur ,Die Schlangengrube“ (, The Snake Pit“) ausgezeichnet.
Mit ,Der schwarze Spiegel” (,The Dark Mirror®) von Robert
Siodmak, einem Schwarz-Weil3-Psychothriller, begann eine Serie
von Engagements, in denen sie zwielichtige, exzentrische und
unheimliche Charaktere verkoérperte - etwa in ,Die
Schlangengrube” (1948), ,Meine Cousine Rachel” (1952) oder -
ihr letzter uberragender Erfolg — ,Wiegenlied fur eine Leiche”
(,Hush .. Hush, sweet Charlotte”) von Robert Aldrich, an der
Seite der von ihr sehr verehrten Bette Davis.

De Havillands letzter Kinofilm war 1979 ,Das Geheimnis der
eisernen Maske” (,The Fifth Musketeer”); seit den sechziger
Jahren hatte sie jedoch mit der Western-Serie ,Big Valley“
auch eine Fernsehkarriere begonnen. Sie fuhrte 1in den
Achtzigern noch einmal zu Erfolgen wie in dem Film , Anastasia“
uber die geheimnisvolle Anna Anderson, die beanspruchte, die
Tochter von Zar Nikolaus II. zu sein. Fur die Darstellung der
russischen Ex-Zarin Maria Feodorovna bekam sie einen Golden
Globe.

1988 zog sich Olivia de Havilland nach ,Konig ihres Herzens“
von Bluhne und Studio zurick. TIhren 100. Geburtstag, so
erklarte die glaubige Christin im letzten Jahr, konne sie kaum
erwarten. Jetzt peile sie die 110 an, sagte sie der
Zeitschrift ,Entertainment Weekly”. Auf ihre neue
Autobiografie, an der sie nach eigenem Bekunden arbeitet, wird



man gespannt sein durfen.

Naheres zu den Bildrechten am Foto zu diesem Beitrag:
https://commons.wikimedia.org/wiki/File:0livia de Havilland Pu
blicity Photo for Gone with the Wind 1939.]jpg

Brutaler Vernichtungskrieg:
Vor 75 Jahren begann der
Feldzug gegen die Sowjetunion

geschrieben von Werner Haullner | 30. Dezember 2016

,Kaum ein Krieg war wie dieser. Kaum einer hat so viel Blut
gekostet, hatte solche Wirkungen, hat so tiefe Spuren in der
Erinnerung der Zeitgenossen hinterlassen ..“ So beginnt der
Historiker Christian Hartmann sein Buch iiber den Krieg im
Osten zwischen 1941 und 1945. Vor 75 Jahren, am 22. Juni 1941,
begann der Uberfall auf die Sowjetunion. Vorbereitet unter dem
Decknamen ,Unternehmen Barbarossa”“ setzten sich in der
Morgenfriihe 121 deutsche Divisionen in Bewegung.
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3,3 Millionen Soldaten begannen, auf einer Linie von 2130
Kilometern die Grenze zu uberschreiten. 600.000 Kraftwagen,
3350 Panzer, 7300 Geschutze, unterstitzt von 2000 Flugzeugen —
eine riesige Streitmacht. Um 5.30 Uhr morgens verlas
Proagandamininster Joseph Goebbels eine ,Proklamation des
Fihrers an das deutsche Volk“. Darin verbreitete er die Luge,
die sich auch nach dem Krieg lange halten sollte: Die
Wehrmacht, so hiell es, sei zur ,Abwehr der drohenden Gefahr
aus dem Osten” in den ,gewaltigen Aufmarsch der feindlichen
Krafte hineingestolRen”.

Die Behauptung, Hitler habe einen praventiven Krieg begonnen,
wurde erst vor 20 Jahren wissenschaftlich ganzlich widerlegt.
Tatsachlich ging es dem Diktator um einen Vernichtungskrieg.
Geboren aus einer politischen Idee, die einst ,in der
dammerigen Wahnwelt Minchner Bierspelunken Gestalt angenommen
hatte”, wie die ,Suddeutsche Zeitung” schrieb. Hitler hatte
wohl auch den Gedanken, den Krieg auszuweiten, um England zum
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Frieden zu zwingen — den einzigen ernstzunehmenden Gegner, der
ihm in Westeuropa geblieben war. Um Englands letzte Hoffnung
auf dem Kontinent zu zerschlagen, musse Russland ,erledigt”
werden.

Doch es wurde zu kurz greifen, in dem Russlandfeldzug nur eine
Reaktion auf die politisch-militarische Lage zu sehen.
Intensive Forschungen haben gezeigt: Hitler setzte einen Plan
um, den er schon in ,Mein Kampf* skizziert hatte. Ihm ging es
um die Vernichtung von Judentum um Bolschewismus, um den
o,Lebensraum“ im Osten, um die Vertreibung slawischer
,Untermenschen” und um den monstrosen Plan, ein
groBgermanisches Reich zu errichten. Wie radikal und inhuman
Hitler diesen Ansatz verfolgte, ist heute aus zahllosen
Dokumenten erschlielRbar.

Wahnidee vom , Lebenraum im Osten*“

Beglunstigt wurde das ,Unternehmen Barbarossa”“ durch eine
breite Akzeptanz des Kampfs gegen den ,judischen
Bolschewismus® in der militarischen Fuhrung. Nach dem Ende des
,Blitzkriegs” im Westen war einigen Generalen klar, dass die
groBe Operation im Osten gemdl Hitlers Wahnidee vom
sLebensraum im Osten” nicht lange auf sich warten lasse. So
waren bereits Plane in Arbeit, als Hitler am 3. Juli 1940 den
offiziellen Befehl erteilte, prufen zu lassen, wie ein
militarischer Schlag gegen Russland zu fuhren sei.

Nicht nur militarisch, auch ideologisch bereiteten Hitler und
seine Getreuen den Uberfall mit deutscher Grindlichkeit vor.
ELf Millionen ,,Slawen” wollten sie nach Sibirien abdrangen und
dort ihrem Schicksal uberlassen — oder gleich ,verschrotten”,
wie der geplante Massenmord technisch bemantelt ausgedrickt
wurde.

Bei der wirtschaftlichen Ausbeutung der eroberten Gebiete
rechneten die deutschen Planer bedenkenlos mit dem Hungertod
von Millionen Menschen. Die Ermordung der judischen



Bevolkerung und der russischen Fuhrungsschicht war von Anfang
an vorgesehen. ,Die judisch-bolschewistische Intelligenz, als
bisheriger Unterdricker, muss beseitigt werden”, hieff es in
Hitlers Richtlinien zu Sondergebieten. Die Massenmorde vor
allem von SS-Einheiten 1im Hinterland wurden als
»Sonderaufgaben im Auftrag des Fuhrers“ eingeplant. Notwendig,
so betonte Hitler wenig spater, sei dazu ,brutale Gewalt”.

Systematischer Massenmord

Militarisch sah der Plan vor, in nur 22 Wochen in einem
,Blitzkrieg” die Rote Armee handlungsunfahig zu machen und
eine Linie zwischen Leningrad und dem Donezbecken zu
erreichen. Mit schnellen Kraften sollten Keile in die
russische Verteidigungslinie getrieben, die russischen Truppen
vom Nachschub abgeschnitten, eingekesselt und aufgerieben
werden, wahrend die motorisierten Spitzen des Heeres schon
weiter nach Osten vorrucken. Die Erfolge der drei
Heeresgruppen und vier Luftflotten waren in der Tat gewaltig.
Schon Anfang September war das belagerte Leningrad von
Landverbindungen abgeschnitten. Drei verlustreiche
Kesselschlachten bei Bialystok, Minsk und Smolensk brachten
riesige Raumgewinne.

Ende 1941 waren das Baltikum, WeiBrussland und die Ukraine
besetzt. In der Ukraine und in den baltischen Landern wurden
die Deutschen anfangs als Befreier bejubelt. Das anderte sich
schnell, als die SS, unterstutzt von Einheiten der Wehrmacht,
mit ihrem Unterdruckungssystem und mit ErschieBBungen ernst
machten. Rund eine halbe Million Menschen, so schatzt man
heute, sind den systematischen Morden zum Opfer gefallen.

Schwere moralische Hypothek

Entgegen lange verbreiteten Theorien war die Niederlage der
deutschen Militarmacht nicht erst mit Stalingrad, sondern
schon mit dem Scheitern des ,Blitzkrieges” im Herbst 1941
besiegelt. Hitler hatte den dringend empfohlenen Angriff auf



Moskau — die Kremlturme waren schon in den Fernglasern der
Panzerspitzen zu sehen — gestoppt, um die wirtschaftlich
wichtige Ukraine unter Kontrolle zu bringen. Die Moskauer
Offensive begann erst im Oktober 1941 und blieb nach
Anfangserfolgen im Schlamm und in den eisigen Temperaturen des
einbrechenden Winters stecken. Auch die straflich
vernachlassigte deutsche Logistik hielt den Herausforderungen
des gewaltigen Raumes nicht stand.

Was Hitler einmal als ,Sandkastenspiel” bezeichnet hatte,
endete nach knapp vier Jahren in einer vollstandigen
Niederlage. Die Bilanz ist grauenerregend: Allein 27 Millionen
toter Soldaten und Zivilisten auf russischer Seite, hunderte
von Kilometern ,verbrannter Erde”, traumatisierte Opfer,
zerstorte Familien, Millionen vertriebener und heimatloser
Menschen. Fur die deutsche Kriegs- und Nachkriegsgeneration
ist dieser Krieg eine schwere moralische Hypothek; fir die
Weltgeschichte war er eine der fundamentalen Entscheidungen
und bestimmt in seinen Auswirkungen die politische Landkarte
bis heute.

Traum und Wirklichkeit:
Koblenz glanzt mit André
Previns Oper ,Endstation
Sehnsucht”

geschrieben von Werner Haullner | 30. Dezember 2016
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Zaghafte
Annaherung: Mitch
(Juraj Holly) und
Blanche (Kerrie
Sheppard). Foto:
Matthias Baus

Vier Menschen, von Sehnsucht erfiillt: Blanche, die verletzte
Seele, die sich nach dem Zauber hinter allen Dingen sehnt. Die
sich in Liigen und Fehlern verstrickt, weil ihr Traume
wichtiger sind als Wirklichkeit. Stella, die ergeben unter der
Grausamkeit ihrer Welt und ihres Mannes leidet, ein hilfloses
Opfer, das sich ein wenig Schonheit und Wiirde wiinscht. Mitch,
ein aufrechter, aber etwas fantasieloser Mann, gefangen in
seinen Hemmungen, seiner Anstandigkeit und dem psychischen
Spinnennetz seiner Mutter. Und Stanley, dessen Angste mit
verbaler Aggression, plakativem Mannlichkeitsgehabe und
ungeniert ausbrechender Gewalt iiberdeckt sind - aber im
kindlichen Greinen nach Zuwendung offenbar werden.

Vier Menschen, deren Lebensstrecke die Sehnsucht zur
Endstation hat, wie die Stralenbahn, die Tennessee Williams
von seinem Fenster in New Orleans beobachtete, als er sein
Stuck schrieb. Und deren andere Station nicht Erfullung,
sondern Friedhof heillt. , A streetcar named desire”, eines der
erfolgreichsten Dramen des amerikanischen Autors, diente dem



musikalischen Multitalent André Previn als Vorlage flr seine
Oper gleichen Namens. 1998 uraufgefiuhrt, hat sie sich zu einem
viel gespielten Musiktheaterwerk der Gegenwart gemausert,
immer wieder auch an deutschen Theatern inszeniert — unter
anderem 2008 hochst erfolgreich in Hagen.

Aus dem Jahr 1787
stammt der Bau des
Theaters Koblenz, der
bei einer Renovierung
1985 wieder dem
Originalzustand
angenahert wurde.
Foto: Werner Hauliner

Auf der Buhne des historischen Theaterbaus in Koblenz rahmt
Bodo Demelius eine anspruchslose Zwei-Zimmer-Wohnung mit der
filigranen Eisen-Architektur des erbluhten
Industriezeitalters. Den Hintergrund fullen einfache
Mietshaus-Ziegelfassaden. Vom Lebensgefihl der Funfziger, als
Williams‘ Stuck und der weltberuhmte Film Elia Kazans
entstanden, sprechen die Sessel um den Nierentisch und ein
voluminodser Kuhlschrank. Einfache Attribute eines Lebens knapp
uber der Unterkante der Armut.



Auch die Kostime von Claudia Caséra sprechen von dem Wunsch,
ein wenig mehr zu scheinen als man ist. Verblichener Flitter
fur Blanche, ein etwas zu schreiend modisch bedrucktes Hemd
fur Mitch, Sudstaatler-Hute und viel Macho-Feinripp fur die
Hitze des Sudens. Die Atmosphare ist stimmig, das Milieu
passend gezeichnet. Behutsam wird der blole Naturalismus
vermieden — etwa durch die Galerie, die sich Uber die Wohnung
spannt, oder durch Haruna Yamazaki als mexikanische Frau,
geschminkt als Todesbotin wie eine Figur des mexikanischen
»,Dia de los muertos”.

Intendant Markus Dietze arbeitet in seiner Inszenierung mit
den Menschen des Stucks. Die Entwicklung, die Blanche von der
Lebensluge Uber die Illusion bis in den Wahn treibt, zeichnet
er stimmig nach. Kerrie Sheppard verkorpert die Frau auf der
Flucht vor der unerbittlich durch den brutalen Stanley
Kowalski (beklemmend realistisch: Michael Mrosek)
eindringenden Realitat in jeder Nuance ihres Spiels. Sie ist
das Opfer, das sich fadenscheinige Fassaden aufbaut, bis sie
unbarmherzig abgerissen werden und nur noch die Flucht in den
Wahn bleibt. Sheppard ist gesanglich immer dann glaubwlrdig
und nahe bei ihrer Figur, wenn sie die allzu voluminose
Emission hinter sich 1lasst und psychologische Nuancen 1in
Piano-Facetten und in differenzierten Tonungen des Klangs
ausdruckt.

Poker der Machos (von
links): Michael Mrosek, Jona
Mues, Christoph Plessers,



Juraj Holly. Foto: Matthias
Baus

Konzentriert gelingt so die fiur das psychologische Verstandnis
der Figuren entscheidende Szene zwischen Blanche und Mitch im
zweiten Akt: Zwei zutiefst einsame Menschen, die einander
brauchten, um sich zu befreien — aus den halb eingestandenen
Alptraumen der Vergangenheit wund aus der psychischen
Umklammerung durch eine dominierende Mutter. Juraj Holly
beglaubigt als Mitch mit seinem warm abgetdonten Tenor und
seinem sorgsam geformten Spiel die sensible Seite eines
Mannes, der nicht wirklich in die raue Runde Poker spielender
Prolls passt, der im entscheidenden Moment jedoch den Aufbruch
nicht wagt.

Christoph Plessers (Steve) und Jona Mues (Gonzales)
komplettieren das Mannerquartett mit sorgfaltig entwickelten
Personenstudien. Irina Marinas als Blanches Schwester Stella
hat ihre Rolle verinnerlicht; mit schiuchternen Momenten des
Aufbegehrens hat sie keine Chance gegen ihren ordinaren Mann.

Kerrie Sheppard
(Blanche) und
Michael Mrosek
(Stanley) in André



Previns » A
streetcar named
desire” in Koblenz.
Foto: Matthias Baus

Previns Partitur merkt man an, dass ein erfahrener
Operndirigent musikalische Mittel in kluger Dosierung einsetzt
und der Stimme den Primat einraumt. Schostakowitsch hat in
,Lady Macbeth von Mzensk” die grellere und komplexere
Vergewaltigungs-Musik geschrieben, doch Previns o6konomischer
Mitteleinsatz macht aus der demitigenden Szene gleichwohl
einen dramatischen HoOohepunkt. Eine Musik ohne Avantgarde-
Anspruch, aber eminent theaterwirksam und uber das
unverkennbare Konnen hinaus auch mit Momenten, die nur so und
nicht anders fur das Drama geschrieben sein kodnnten.
Musiktheater, das unter die Haut geht.

Die Rheinische Philharmonie hat unter Enrico Delamboye ihre
Spielkultur weiter ausgebaut. Es gibt weder klangliche
Nachlassigkeiten noch rhythmische Unscharfe. Vor allem in den
nachtlich leisen, den fiebrig lauernden, den gebrochen
traurigen Klangen beweisen sich die Solisten in rund
gestaltetem Ton und in filigranem Zusammenspiel. Den Tutti
nimmt Delamboye das Fett von den Huften, lasst straff und
konzentriert artikulieren und findet die Balance, die den
Spielraum zum Gestalten weitet. Nicht nur das Orchester — das
gesamte Koblenzer Ensemble glanzt mit dieser Produktion, die
uber die Region hinaus einen Stern verdient hatte.

Auffiihrungen am 22., 27. und 30. Juni. Info:
www.theater-koblenz.de



Die Feen, Das Liebesverbot,
Rienzi: Oper Leipzig holt den
ganzen Wagner ans Licht

geschrieben von Werner HauBner | 30. Dezember 2016

Er predigt Moral gegen die
Anarchie des Karnevals, die
er selbst nicht einhalt:
Tuomas Pursio als Friedrich
in Wagners ,Das
Liebesverbot” 1in Leipzig.
Foto: Kirsten Nijhof

Den Begriff der ,Jugendsiinde” hatte sich Richard Wagner besser
verkniffen, als er die Partitur des ,Liebesverbots” Koénig
Ludwig II. von Bayern gewidmet hat. Denn dieses — in dem
Spruch moéglicherweise sogar augenzwinkernd gemeinte -
Werturteil ist denen willkommen, die in den drei friihen
Kompositionen des ,Meisters” keine ,vollgiiltigen” Werke sehen.
Bis heute wird der anachronistische, unhistorische Zustand
aufrechterhalten, dass auf der Bayreuther Festspielbiihne nicht
das Gesamtwerk Wagners gezeigt wird.

Und bis heute reagieren die meisten Wagnerianer mit einer
Mischung aus generoser Geringschatzung, mitleidiger
Uberheblichkeit und Unverstédndnis auf Versuche, Wagner aus der
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Auffudhrung aller seiner Opern umfassender zu verstehen.

Entsprechend selten sind Auffuhrungen von ,Die Feen”, ,Das
Liebesverbot” und ,Rienzi“. Der ,echte” Wagner beginnt mit dem
sHollander” — das scheint festzustehen.

Anarchie der Lust: Der Chor
der Oper Leipzig in der
Inszenierung von Wagners
Fruhwerk ,Das Liebesverbot“
von Aron Stiehl. Foto:
Kirsten Nijhof

Daran ist ja auch etwas Richtiges — aber die ganze Wagner-
Wahrheit ist dieser eingeschrankte Blick eben nicht. Denn der
yHollander” segelt nicht wie eine plotzliche Erscheinung aus
dem nebligen Horizont des Genies, sondern erweist sich als
Ergebnis einer Reifung, die mit den ,Feen” beginnt.

So gesehen, ist diese 1833 in Wurzburg entstandene, erste
erhaltene vollendete Oper Wagners ein Schlusselwerk fur seine
spatere Entwicklung: Romantik, Erldosung, Politik,
Geschlechterverhaltnisse, psychische Zustande bis hinein ins
Autobiographische: Alles 1ist 1in den ,Feen” bereits
grundgelegt. Man muss nicht nach den paar Tdnen suchen, die
Wagner spater im ,Tannhduser” wieder aufgreift, um diese
Linien zu ziehen.

So ist der weltweit einzigartige Fall der Oper Leipzig, die
drei fruhen Wagner-Opern im Repertoire zu haben und an einem



http://www.oper-leipzig.de/de/

Wagner-Festwochenende rund um den Geburtstag des Leipzigers am
22. Mai an drei aufeinanderfolgenden Abenden zu prasentieren,
mehr als ein Tribut an einen ,grollen Sohn“ der Stadt, mehr
auch als ein touristisch wirksames Alleinstellungsmerkmal.

Leipzig uberwindet so die Wagner-Mystifizierung und gibt — in
gultigen Inszenierungen mit Anspruch — den Weg frei, Wagner
aus seinen Wurzeln zu verstehen und seine spaten Werke auf
ihre Urspringe hin zu untersuchen. Und da Wagner auch mit
zwanzig Jahren schon ein eminent bewusst arbeitender
Theatermensch war, 1ist dieses Bemuhen keine akademische
Fieselei, sondern ein lohnendes Theatervergnigen.

Zum Beispiel im ,Liebesverbot”, das 1836 in Magdeburg ein
Desaster gewesen ist. Wer 1liefe sich von der schaumenden
Staccati-Attacke der Quvertlire nicht mitreiBen? Wer gendsse
nicht die an Donizetti geschulte, ausdrucksstarke
Gefangnisszene des Claudio? Wer bewunderte nicht Wagners
Talent, in den Karnevals-Szenen Atmosphare zu kreieren? Oder
wer erkannte in der von bebender, mihsam gebandigter Glut
erfullten Szene des Friedrich (, S50 spat, und noch kein Brief
von Isabella”“) nicht den musikalischen und theatralischen
Wurf? Dass die an Auber (,La Muette du Portici®) geschulte
Rhythmik, die musikalischen Anklange an die italienische Oper
der Zeit in Wagners Guvre einzigartig sind, macht den Reiz des
stirmisch-drangenden Werks aus: Wohin hatte sich Wagner
entwickelt, ware das ,Liebesverbot” ein Erfolg geworden?

Mit dem perlenden Schaum der kurzen Noten hatten es die im
Operngraben dienenden Gewandhausmusiker allerdings weniger;
leider auch mit dem rhythmischen Pep oder der konzisen
kantablen Phrasierung an anderer Stelle. Dirigent Robin
Engelen schlug wenig Funken aus dem Klang; statt die Sanger
auf der Buhne zu fuhren, vergrub er sich in der Partitur und
riskierte — auch in den Choren - erheblich divergierende
Tempi.

Das Orchester konnte an den drei Abenden am ehesten in den



,Feen” zufriedenstellen, bei denen Friedemann Layer zwischen
Beethoven-Furor und Mendelssohn-Lyrismen stets den richtigen
Ton anschlagen lieB. Im ,Rienzi“ wahlte Matthias Foremny erst
lethargische Tempi und lie dann vor allem das Blech
ungehindert pauschal schmettern. Allerdings hat das Orchester
auch eminente Herausforderungen zu schultern: Die
,GOotterdammerung“-Premiere liegt nicht lange zuridck und mit
»Arabella” am 18. Juni wartet das nachste groBe Stuck.

Romantisch imaginiertes
Mittelalter: ,Die Feen” an
der Oper Leipzig. Foto:
Kirsten Nijhof

Trotz der im Lauf des Abends abflachenden Bildwelt hat die
Inszenierung der ,Feen” von Renaud Doucet und André Barbe nach
wie vor ihre inhaltliche Schlussigkeit bewahrt. Das kanadisch-
franzosische Team schopft aus dem Geist E.T.A. Hoffmanns, wenn
es den Einbruch der Feenwelt in die Gegenwart einer
gutburgerlichen Wohnung thematisiert: Ein Opernliebhaber, der
sich allmahlich in die Rolle des Arindal hineintraumt,
entdeckt die romantische Welt ,hinter” der Normalitat und
tritt ein in ein imaginiertes Mittelalter, das in seiner
farbigen Unmittelbarkeit den Konigssaal von Neuschwanstein
zitiert.

Endrik Wottrich konnte mit seinem steifen, zu verfarbten
Vokalen neigenden Tenor und profilarmem Spiel den Ubergang vom
Zuhorer einer Opernubertragung im Rundfunk zum depressiven, am
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Frageverbot des Feenreiches scheiternden Konig nicht
beglaubigen. Christiane Libor hat sich souveran die
dramatische Partie der Fee Ada angeeignet, meistert die
unangenehmen Spriunge und die mit Glanz und Kraft zu singenden,
teils unangenehm liegenden Phrasen mit einer viel gereifteren,
geldosteren Stimme als vor drei Jahren. Libor steht vor einem
bedeutenden Karrieresprung: Im Juni singt sie bei den Wiener
Festwochen Beethovens Leonore; im April 2017 die Isolde in
Mdnchen.

Auch Dara Hobbs bringt als Arindals Schwester Lora einen
tragfahigen Sopran mit, um die starke Frau zu beglaubigen, die
in ausweglos scheinender politischer Lage nicht resigniert.
Sanger wie Sejong Chang — ein unangestrengter Bass mit
angenehmem Timbre — oder Nikolay Borchev als Morald runden in
Leipzig das ,Feen”“-Ensemble ab, dessen Sanger nicht hinter den
fuhrenden Rollen zuruckstehen.

Im Dunst des Untergangs:
Stefan Vinke als Rienzi 1in

Richard Wagners
gleichnamiger Oper in
Leipzig. Foto: Ralf Martin
Hentrich

Fur das ,Liebesverbot” gilt das nicht: Tuomas Pursio lasst
sich auf die zwiespaltige Ausdruckswelt des ,deutschen”
Moralisten Graf Friedrich ein, der in der Inszenierung Aron
Stiehls mit schwarzem Gehrock in den Dschungel der Emotionen
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und Begierden gesogen wird. Auch sein Bariton ist der Partie -
ungeachtet einiger rauer Momente — gewachsen. Doch sein
Widerpart, Lydia Easley als kluge Novizin Isabella, kampft mit
dem Legato, aber auch mit expressiven Koloraturen. Dan
Karlstrom (Luzio) hat seine Partie im Lauf des Abends immer
sicherer im Griff; Paul McNamara charakterisiert vor allem in
seiner groBen Szene im Gefangnis den leichtfertig in eine
brisante Lage gekommenen Claudio in den Facetten seiner
Personlichkeit.

»Rienzi“ an der Oper
Leipzig: Vida Mikneviciute
als Adriano. Foto: Kirsten
Nijhof

In Nicolas Joels mit symbolischen Versatzsticken arbeitenden
Inszenierung des ,Rienzi“ in der Buhne von Andreas Reinhardt
gehort der Abend dem Tenor Stefan Vinke. Er verfugt Uber eine
zuverlassige Technik und eine gelassene Art, den Marathon der
Titelrolle selbst im Gebet des Funften Akts zu bewaltigen.
Vida Mikneviciute als seine Schwester Irene und Kathrin Goring
als Adriano zeigen sich dem Anspruch ihrer Partien ebenso
gewachsen wie die Widersacher Rienzis, Milcho Borovinov
(Colonna) und Jurgen Kurth (Orsini). Sandra Maxheimer als
Friedensbote hatte es schwer, den Sitz der Stimme zu
verteidigen.

Matthias Foremny liefS die Musik des jungen Wagner knallen und
schmettern: Ein ermidendes Spektakel trotz der erheblichen



Kirzungen, die beim ,Rienzi” unvermeidbar sind. Die Auffudhrung
in Leipzig hinterliell den Eindruck, mit diesem dritten Werk
Wagner seine problematischste Oper zu erleben — bei Meyerbeer,
um der Geschichte Gerechtigkeit angedeihen zu lassen, findet
man solch undifferenziert martialischen Larm nur einmal: im
bewusst als ideologische Aufmarschmusik konzipierten
,Kronungsmarsch” aus ,Le Prophete“. Auch das war ein Ergebnis
dieser Serie, fur die der Oper Leipzig nicht genug zu danken
ist.

Alle drei Opern bleiben im Repertoire und werden nach 2017
wieder aufgenommen.

Opfer des Systems: Amilcare
Ponchiellis , La Gioconda“ in
Gelsenkirchen in neuem Licht

geschrieben von Werner HauBner | 30. Dezember 2016

Derek Taylor als Enzo und
Petra Schmidt als La
Gioconda in der Inszenierung
der Oper von Amilcare
Ponchielli in Gelsenkirchen.
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Foto: Thilo Beu

Fiir diese Menschen gibt es keinen Platz in der Mitte der
Gesellschaft. Sie hausen am Rand - auch auf der Biihne in der
Inszenierung von ,La Gioconda“ in Gelsenkirchen: ein
gammeliger Sessel, ein alter Herd, ein Schminktisch, der
bessere Zeiten gesehen hat. In der Mitte, da feiert sich das
Militar, werden rote Fahnen choreographiert und im Takt
gestampft. Da sind die Reichen und Machtigen zu Hause - aber
auch sie entkommen dem Druck des Systems und seinen Zwangen
nicht.

Das Regieteam Alexandra Szemerédy und Magdolna Parditka hat
Amilcare Ponchiellis einzigen dauerhaften Erfolg von seinem
Dutzend Opern am Musiktheater im Revier griundlich vom Ruch des
Opernschinkens befreit. Wo etwa an der Deutschen Oper 1in
Berlin 1in einer rekonstruierten Ausstattung aus der
Urauffuhrungszeit (1876) von Filippo Sanjust Uppige Kulinarik
aufgetischt wird, herrscht in Gelsenkirchen karge Strenge: ein
Wirfel auf der Drehbihne, der mal holzgetafelte Diktaturen-
Tristesse, mal das Gerust-Konstrukt seiner Rlckseite zeigt.
Eine Triblne kann das sein, auf der Potentat Alvise die
Military Show begutachtet. Oder ein Saal, in dem zu Gericht
gesessen wird. Oder eine Wand mit Aktenkasten in Reih und
Glied — Schlitze in den Schubladen laden ein zum Einwerfen von
belastendem Schriftgut.

Damit ist der ,Geist” des Schauplatzes Venedig besser erfasst
als 1im ublichen ,Gioconda“-Postkartenkitsch. Denn die
,Serenissima“ war Uber lange Phasen ihrer Geschichte alles
andere als heiter. Von aullen standig bedroht durch Feinde und
Neider, baute sie nach innen ein nahezu perfektes
Spitzelsystem auf, das dem ,Rat der Zehn” ein unheimliches
Uberwachungssystem an die Hand gab — Grundlage der Macht und
der Kontrolle von Bewohnern und Besuchern der Lagune. Dieses
System arbeitete gerauschlos, schnell und effizient; sein Arm
reichte in alle Welt. Verrater, Verbrecher oder solche, die



dafur gehalten wurden, hatten — so heift es — keine Chance,
der todlichen Rache der Republik zu entgehen.

Das Spitzelsystem der
»,Serenissima”“ 1ins Bild
gebracht: Szene aus ,lLa
Gioconda” am Musiktheater im
Revier. Foto: Pedro
Malinowski

Ein Antriebsrad in diesem Getriebe ist Barnaba, ein Spitzel.
Er hat alle in der Hand: Die einen, weil sie seine
Denunziation flrchten mussen, die anderen, weil ihre Macht auf
seiner Loyalitat beruht. Piotr Prochera gestaltet ihn mit
allzu rauem, zu vibratoreichem, sich immer wieder heiser
verfestigendem Bariton als fuhllosen Blrokraten. Nach aulien
ein Durchschnittstyp, zeigen sich seine Abgrunde, wenn er 1in
einem wohlkalkulierten Plan seine obsessive Besitzgier
befriedigen will: Deren Objekt, die ,Gioconda”“ genannte
,Stralensangerin®, durchkreuzt seinen Plan letztlich, weil sie
sich aus 1ihrem religiosen Ruckhalt heraus unmittelbare
Menschlichkeit bewahrt hat. Sie ist bereit, Opfer zu bringen.

Die Regie 10st dieses Motiv aus der stereotypen Idealisierung
in der Oper des 19. Jahrhunderts und beglaubigt es als
Ausdruck einer starken Frau, die Herrin uUber ihre Emotionen
ist, selbst wenn sie am Rand des ,Suicidio”, des Selbstmords,
balanciert. Die Arie zu Beginn des vierten Aktes ist ein
Paradestuck fur dramatische italienische Soprane; Maria Callas



verhalf ihr zu unsterblichem Plattenruhm. Petra Schmidt hat
nicht den Furor romanischer Diven, nicht den lodernden Rache-
und Verzweiflungston, nicht die markig-brustige Tiefe. Ihre
Gioconda ist keine Heroine, sondern eine empfindsame Frau, die
in ihrem niederdruckenden Alltag den Impuls zu menschlichem
Handeln nicht verloren hat. Entsprechend singt Schmidt
weicher, schmiegsam in den Kantilenen, manchmal geradezu
filigran im Piano, aber mit stetigem, klanglich erfulltem,
leuchtendem Ton.

= _——

Ein Erbe der franzosischen

Grand Opéra: Politik und
Privatleben sind in ,La
Gioconda“ untrennbar
miteinander verbunden und
wirken aufeinander ein.
Foto: Thilo Beu

Weil Szemerédy und Parditka in ihrem Konzept den systemisch-
politischen Hintergrund akzentuieren, mildern sie die
charakterlichen Klischees der ,Melodramma“- Figuren im
Libretto Arrigo Boitos ab: So ist Alvise Badoero, einer der
Chefs der staatlichen Inquisition, auch ein Teil des Systems
und hat seine Rolle zu erflullen. Der Fluchtversuch seiner Frau
Laura aus der erzwungenen Ehe gemeinsam mit ihrer Jugendliebe
Enzo gewinnt uber das private Drama eine politische Dimension
— 1n der Inszenierung betont, indem die Konfrontation der
Eheleute in den Gerichtssaal verlegt wird: Alvise fallt das
tddliche Urteil Uber seine Frau auch in seiner Rolle als



Staatsdiener. Das hebt die Konflikte Uber den privaten Raum
hinaus und gibt ihnen mehr Brisanz. Dong Won Seo fuhrt die
dramatischen Auseinandersetzungen mit seiner Frau kraftvoll,
artikuliert auch den zynischen Nihilismus des Machtmenschen
(,,Der Tod ist ein Nichts und der Himmel ein alter Bloédsinn®“).
Im Klang fehlt dem Bass allerdings die Kontrolle Uber Vibrato
und Tonemission.

,La Gioconda” von Amilcare
Ponchielli am Musiktheater
im Revier in Gelsenkirchen:
Petra Schmidt als Gioconda
und Almuth Herbst als La
Cieca. Foto: Pedro

Malinowski

Auch Nadine Weissmann als seine Frau Laura kann nicht
uberzeugen. ,Stella del marinar®” im zweiten Akt singt sie
unausgeglichen, zwingt sich unschon Uber den Registerwechsel,
reiht in der HOhe verfarbte Tone aneinander und fuhrt weder
Bogen noch Legato auf dem Atem. Als blinde Mutter der Gioconda
(,La Cieca”) zeigt Almuth Herbst, wie sich aus gut geformten
Tonen expressives Singen ergibt. Mit Derek Taylor hat
Gelsenkirchen einen standfesten Tenor, der seine Arie ,Cielo e
mar“ 1im zweiten Akt ausgeglichen und entspannt im Klang
interpretiert, wo er an anderer Stelle einen wenig flexiblen
und hin und wieder mit Gewalt in die HOhe gezwungenen Ton
offenbart. Chor und Extrachor des Musiktheaters im Revier
(Einstudierung: Christian Jeub) sind rhythmisch nicht immer



auf dem Punkt, klanglich aber ohne Tadel.

Rasmus Baumann bestatigt die positive Entwicklung der Neuen
Philharmonie Westfalen zur ernsthaften Konkurrenz fur andere
Opernorchester der Region und erweist sich als seridser
Sachwalter der oft unterschatzten Musik. Nichts wirkt knallig
und vordergrundig; Ponchiellis manchmal pauschaler Satz klingt
kompakt, aber nicht dick. Effekte werden nicht ausgestellt,
Momente ausgeformt, in denen die Musik in der Kantilene oder
in lyrischer Behutsamkeit die Personen der Blhne von innen
heraus leuchten lasst.

Auch der ,Tanz der Stunden“, das beruhmte Ballett der Oper,
wird nicht als Schaustuck vorgefihrt — unterstutzt durch die
Regie: Die Einlage auf dem Fest Alvise Badoéros im dritten Akt
wird zum gleichnishaften Tanz von Masken (Choreografie: Martin
Chaix), deren Faden der Spion Barnaba fuhrt, und zugleich zum
danse macabre: Die Buhne dreht sich und zeigt sie Laura im
erbarmungswirdigen Todeskampf, verursacht durch ein Gift, von
dem sie nicht weill, dass es sie nur in einen Todesschlaf
versetzen wird.

Das Musiktheater im Revier hat mit dieser Inszenierung
gezeigt, dass ,La Gioconda”“ jenseits des Opernmuseums und des
Zugstucks fur Melomanen eine Chance hat, ernsthaft im Heute
anzukommen. Damit fuhrt Generalintendant Michael Schulz die
Reihe aullergewohnlicher Produktionen der letzten Spielzeiten
erfolgreich fort, deren letzte Ergebnisse eine musikalisch
vortreffliche ,Norma” in einer konsequent durchgestalteten
Regie Elisabeth Stopplers oder die hochst erfolgreiche
Urauffihrung der ,Steampunk“-Oper ,Klein Zaches, genannt
Zinnober® nach E.T.A. Hoffmann waren.

Die Spielzeit 2016/17 eroffnet eine weitere Oper Benjamin
Brittens, ,The Turn of the Screw”, gefolgt von einer Raritat,
Nino Rotas ,Der Florentinerhut”, gemeinsam mit der deutschen
Erstauffiuhrung der Mini-Oper Rotas ,Die Fahrschule”. Gabriele
Rech bringt am 29. Januar 2017 mit Mieczystaw Weinbergs ,Die
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Passagierin® eine der bedeutendsten Opern-Entdeckungen der
letzten Jahre ins Ruhrgebiet. Und in einer Inszenierung von
Michael Schulz werden Catherine Foster und Torsten Kerl
Richard Wagners ,Tristan und Isolde” singen, bevor mit
oHoffmanns Erzahlungen“ ein neuer Ausflug 1in die
phantastischen Traum- und Parallelwelten des romantischen
Dichters moglich wird.

Mit Glanz und Gloria: Gabriel
Feltz, Johannes Moser und die
Dortmunder Philharmoniker

geschrieben von Werner Haullner | 30. Dezember 2016

Die Dortmunder
Philharmoniker. Foto:
Magdalena Spinn

Carl Maria von Weber vermerkte einmal, das Anschauen einer
Gegend sei ihm wie die Auffithrung eines Musikstiicks. ,Ich
erfithle das Ganze, ohne mich bei den es hervorbringenden
Einzelheiten aufzuhalten .. Dortmunds Generalmusikdirektor
Gabriel Feltz hat diese &asthetische AuBerung Webers wohl etwas
zu wortlich genommen: Die Konzertouvertiire ,Der Beherrscher
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der Geister” rauscht zu Beginn des Achten Philharmonischen
Konzerts in angemessenem Presto voriiber, entbehrt aber
jeglicher Binnengestaltung.

Carl Maria von Weber auf
einer Darstellung des 19.
Jahrhunderts.

In den Tutti denunziert Feltz Webers Orchester als blolen
Larm, das spannungsvoll tremolierende Crescendo verpufft ohne
Wirkung, die Oboe singt, aber schwingt nicht und der
abschlieBende majestatische Choral der Blechblaser bleibt
steif. Nicht toll, dieser Konzerteinstieg der Dortmunder
Philharmoniker und ihres Chefs.

Die dynamische Unbeherrschtheit schwappt auch noch in den
Beginn des Cellokonzerts Antonin Dvoraks hinein, legt sich
dann aber, als das Horn sein sehnsuchtsvolles erstes Solo
intoniert. Mit den tiefen Streichern gelingen herbe
Klangmischungen. Feltz zeigt jetzt, dass er Orchesterfarben
passend abmischen kann. Den Beginn des zweiten Satzes
phrasieren die Blaser mit weitem Atem. Doch wenn sie von der
Pauke flankiert losbrechen, drohnt das, gemessen am Ton des
verhalten gestaltenden Solisten, wieder zu vehement.
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GroBe Kunst am

Cello: Johannes
Moser. Foto: Uwe
Arens

Der Solist Johannes Moser nahert sich diesem Juwel in der
Krone des Repertoires auf ungewohnten, aber schlissigen und
reflektierten Wegen. Bei Moser stehen nicht opulenter Klang
und satte Farbe im Vordergrund, auch nicht das Prunken mit
einer unfehlbaren Spieltechnik. Sein Dvorak erweist sich als
musikalisch durchdrungen, formbewusst angelegt und dann erst,
sozusagen auf der zweiten Ebene, mit einem fabelhaften
Reichtum an Nuancen und Klangfarbungen gestaltet.

FiUr den Beginn wahlt er einen samigen, vielleicht etwas zu
druckreichen Ton, aber die raschen, kurznotigen Teile des
Allegro-Satzes sind prazis ausmodelliert und sicher intoniert.
Das schimmernde Mezzoforte der kantablen Episoden erreicht
Moser mit einem schnellen, feinen Vibrato — so charakterisiert
man Tone! Wenn das Thema im Pianissimo wiederkehrt, beleuchtet
er den Klang wieder neu und Uberraschend.

Mosers melodische Linien sind rein und auf erfrischende Art
»sachlich” gefasst; er schmachtet nicht und meidet das
Portamento als allzu feiles Ausdrucksmittel. Sehr verhalten
und ohne Anflug von Selbstdarstellung spielt er die Kadenz; er



bestatigt damit, wie er das Konzert sieht: als eine Art
Requiem Dvoraks fir seine Jugendliebe und Schwagerin Josefina
Kaunitzova. Deutlich wird diese wehmiitige, melancholische
Haltung auch im Dialog mit der Solovioline von Shinkyung Kim;
der Ton erstirbt in die Finalakkorde des Orchesters hinein.
Mit dieser profilierten Deutung hat Moser das Cello-Konzert
uberzeugend erschlossen.

Dortmunds GMD Gabriel Feltz.
Foto Magdalena Spinn

Zum Abschluss eine erfreulich unkonventionelle Wahl: César
Francks gewichtiger Beitrag zur Gattung der Symphonie.
Selbstredend kosten Feltz und die Philharmoniker vor allem die
leidenschaftlichen Steigerungen, die brachialen Aufbruche, die
machtvolle Vehemenz der zyklisch in immer wieder neuem Licht
erscheinenden thematischen Einfalle aus. Das geht zu Lasten
des impressionistischen Aspekts der Musik Francks, der
finessenreichen Farbenspiele, der immer wieder chromatisch
unsteten, nervosen Momente, die etwa zu Beginn des zweiten
Satzes nicht recht gelingen wollen. Glanz und Gloria behalten
die Oberhand und heizen das Publikum im Konzerthaus an, das
Orchester und seinen Dirigenten Uberwaltigt zu bejubeln.

Moser hat das Dvorak-Konzert 2015 {ibrigens auch aufgenommen.
Die CD ist beim Label Pentatone erschienen; die Prager
Philharmoniker leitet der kunftige Chefdirigent der Bamberger
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Symphoniker, Jakob Hrisa.

Nachstes Philharmonisches Konzert in Dortmund am 24./25. Mai.
Axel Kobert dirigiert Anton von Weberns ,Im Sommerwind“.
Arnold Schonbergs ,Verklarte Nacht“ und das Violinkonzert
Ludwig van Beethovens mit Sophia Jaffé als Solistin. Karten:
(0231) 50 27 222, www.theaterdo.de

Klugheilt, Humanitat,
Gottvertrauen: Die britische
Queen Elizabeth II. wird 90
Jahre alt

geschrieben von Werner Haullner | 30. Dezember 2016

Sie ist die alteste Monarchin der Welt. Sie regiert langer als
alle britischen Koéniginnen und Koénige vor ihr. Und sie ist
nicht zuletzt dank des Fernsehens das wohl bekannteste
gekronte Haupt der Welt. Elizabeth II., die ,Queen”, feiert am
heutigen 21. April ihren 90. Geburtstag — und die Welt nimmt
daran teil.
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Queen Elizabeth II.
im Marz 2015 bei
einem offiziellen
Termin in Plymouth.
(Foto: Joel Rouse,
Ministry of Defence —
Open Government
Licence:
http://www.nationalar
chives.gov.uk/doc/ope
n-government -
licence/version/3/)

Ihr zu Ehren wird vom 12. bis 15. Mai eine gigantische Party
gefeiert. Jeden Abend soll es auf dem Gelande von Schloss
Windsor Paraden geben, mit 1.500 Kunstlern aus aller Welt -
und mit 900 Pferden, fur jedes Lebensjahr der
Pferdeliebhaberin zehn. Die Karten flr diese o6ffentlichen
Feiern waren nach Berichten der englischen Presse innerhalb
von funf Stunden verkauft.

Ein Hohepunkt der Feierlichkeiten ist das zweite Wochenende im
Juni. An diesem Termin wird der Geburtstag der Regentin
ublicherweise gefeiert. Am Freitag, 10. Juni, gibt es einen
Dankgottesdienst in St. Paul’'s Cathedral. Am Samstag folgt die
traditionelle Geburtstagsparade ,Trooping the colour”. Die
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»Royals” verfolgen sie wie stets vom Balkon des Buckingham
Palace aus. Und am Sonntag startet auf ,The Mall“, der Strale,
die zum Palast fuhrt, ein Fest fur die mehr als 600
Organisationen, deren Schirmherrin Queen Elizabeth ist. 10.000
Gaste sollen dann an langen Tischen speisen — ein Dank fur
ihren wohltatigen Einsatz.

Monarchin mit hohem Pflichtgefiihl

Devotionalien stehen
hoch im Kurs: Diese
Teedose in
standesgemallem Pink
gab es 2012 zum
Diamantenen

Thronjubilaum. Foto:
Werner HauBner

Der 90. Geburtstag wird, ahnlich wie das Diamantene
Thronjubildaum der Konigin 2012, die britische Nation uber
Monate beschaftigen. Ebenso eine Reihe der 53 zum
Staatenverbund , Commonwealth” gehdrenden Lander. Von ihnen
haben etwa Kanada, Australien oder der pazifische Inselstaat
Tuvalu nach wie vor Elizabeth II. als Staatsoberhaupt.

Beim Kronjubildum 2012 gab es vom Kartenspiel bis zur Teedose



Jubilaumsprodukte ohne Ende. Zahllose Briten feierten auf
Parties oder Teegesellschaften ihre Kodnigin. Dankgottesdienste
fanden statt. An der langsten je veranstalteten Schiffsparade
auf der Themse nahmen 670 Schiffe und Boote teil. Uber zehn
Millionen Fernsehzuschauer verfolgten sie am Nachmittag des 3.
Juni 2012. Trotz miserablen Wetters drangten sich
Hunderttausende an den Ufern und auf den Bricken der Londoner
City.

Die Queen und der krankelnde Prinz Philip zeigten sich von
Kalte und Nasse unbeeindruckt. Das ist auch ein Zeichen fur
das Pflichtgefuhl der Monarchin.

Streng geregelter Tagesablauf

Elizabeth II. nimmt ihren Amtseid sehr ernst. Ihr Tagesablauf
beginnt gegen 8.30 Uhr. Nach Morgentoilette und Fruhstick
spielt ein Dudelsackpfeifer, denn Elizabeth 1liebt diese
schottische Folklore. Dann folgen die Lekture von
Presseartikeln und das Unterschreiben wichtiger Dokumente. Von
den mehreren hundert taglichen Zuschriften behalt sich die
Queen vor, einige selbst zu beantworten. Ab elf Uhr empfangt
sie Gaste, bis das Mittagessen gegen 13 Uhr eine kleine
Verschnaufpause bringt.

Die Nation flaggt fur



ihre Konigin. Dass
unter der Fahne fur
Minchner Bier
geworben wird, stort
nicht. Foto: Werner
HauBner

Termine pragen auch den Nachmittag. Heilig ist dem Vernehmen
nach fur Elizabeth die traditionelle englische Teestunde gegen
16 Uhr. Zum schwarzen Tee gibt es sufe scones mit Butter und
Marmelade, Gurken-Sandwiches oder ,jam pennies” — das sind
winzige, runde Sandwiches mit etwas Marmelade, die etwa die
GrolBe einer alten Penny-Mudnze haben.

AnschlieBend trifft sich die Konigin mit Politikern oder liest
Protokolle, bevor sie sich zu offiziellen Essen oder
Feierlichkeiten rustet. Hat die Kodnigin einen ihrer seltenen
freien Abende, soll sie gerne fernsehen. Mit dabei sind
naturlich stets ihre geliebten Corgi-Hunde.

Unterleutnant und Automechanikerin

Die Kronung der 1926 als Elizabeth Alexandra Mary Windsor
geborenen Monarchin am 2. Juni 1953 war eines der ersten
GroBereignisse des Fernseh-Zeitalters. Die Zeremonie wurde von
dem neuen Medium ubertragen, der Absatz von Fernsehgeraten
ging in die Millionen.

Vorher genoss Elizabeth eine hausliche Erziehung und
Schulausbildung. Im Zweiten Weltkrieg diente sie als
Unterleutnant in der Frauenabteilung des Britischen Heeres.
Dort erhielt sie eine Ausbildung als Automechanikerin und
machte den LKW-Fuihrerschein. Elizabeth galt in jungen Jahren
als forsche Fahrerin. Sogar den saudi-arabischen Kronprinzen
als Beifahrer soll sie in Angst und Schrecken versetzt haben.

Einige Krisen iiberstanden

Elizabeth hatte in den 64 Jahren 1ihrer Regentschaft



politische, familiare und personliche Krisen zu bestehen, von
den Scheidungen ihrer Kinder, uUber die Beziehungsprobleme
Prinz Charles und den tragischen Tod Prinzessin Dianas bis zu
den Eskapaden ihrer Enkel und dem Brand auf Windsor Castle
1992. Immer wieder stellten Kritiker der parlamentarischen
Monarchie die Frage, ob diese Staatsform nicht Uberholt sei.
Andere storten sich an den Kosten der Hofhaltung und den
Apanagen der ,Royals”.

Mit Besonnenheit und Zuruckhaltung hat die Queen allen Krisen
Paroli geboten. Bei allen Hohen und Tiefen ihrer
Regierungszeit: Elizabeth ist heute beliebt wie nie zuvor. Das
liegt sicher auch, wie der fachkundige Autor Robert Lacey
schreibt, an ihrer Klugheit und Humanitat, die sie mit groBer
Bescheidenheit an den Tag legt. Und sie ist als weltliches
Oberhaupt der Kirche von England auch eine glaubige Frau: Der
Glaube sei Anker und Inspiration ihres Lebens, lieB sie in
ihrer Weihnachtsansprache 2014 wissen — eine der wenigen
authentischen privaten AuRerungen der Koénigin. In einem neuen
Buch anlasslich ihres 90. Geburtstags schreibt sie im Vorwort,
sie bleibe dem Volk dankbar fur seine Gebete und Gott ,fur
seine unverbruchliche Liebe”, die sie in den 64 Jahren ihrer
Regentschaft erkannt habe.

Eingestaubtes Juwel ble1ibt
unpoliert: Aubers ,Manon
Lescaut” in Liege

geschrieben von Werner HauBner | 30. Dezember 2016
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Daniel Francois
Esprit Auber auf
einem Foto von 1869.

Biicher binden Staub. Kein Wunder, dass auch manche
Opernpartituren feingrau iiberzogen in stillen Regalen abseits
der vielbegangenen Wege des Tages harren, da ihnen jemand
Interesse und Liebe entgegenbringt und sie wieder in die Hand
nimmt. Daniel Francois Esprit Aubers rund 70 Biihnenwerke sind
typische Kandidaten fiir die zweite Reihe im Opernarchiv. Und
so freut es Kenner und Liebhaber, wenn jemand wie Stefano
Mazzonis di Pralafera, der Chef der Oper im belgischen Liege,
Aubers ,Manon Lescaut” aus dem Dammer der Geschichte erlost -
wenigstens fiir finf kurz hintereinander getaktete
Vorstellungen.

Regisseur Paul-Emile Fourny, im franzésisch sprechenden Raum
eine Grole des Theaters, mag darauf anspielen, wenn er in der
funkelnden Ouverture den Blick auf den Lesesaal einer
Bibliothek fallen lasst und eine kleine Geschichte erzahlt:
Ein Buch fasziniert ein junges Madchen aus der Schar der
uniformierten College-Studenten, aber auch ein vertraumter
junger Mann an einem der Pulte zieht ihre Blicke magisch an.
Der Bihnenbau von Benoit Dugardyn spielt ein wenig auf die
Glas-Eisen-Konstruktionen an, die mit dem ,Crystal Palace” bei
der Londoner Weltausstellung 1851 in Mode gekommen waren und



mit dem Eiffelturm ihren HOhepunkt erreicht hatten. Der
eiserne Rundbogen der Halle rahmt die Bihne in den folgenden
zweieinhalb Stunden, bis das Buch am Ende wieder ins Regal
gestellt wird.

Auch Aubers ,Manon Lescaut” wurde immer wieder weggestellt:
Liege unternimmt nicht den ersten Versuch, das reizvolle Stlick
dem Vergessen zu entreifen. 1856 war das Gemeinschaftswerk des
74-jahrigen Meisters der Opéra comique und des renommierten
Opernverseschmieds Eugéne Scribe ein Achtungserfolg, wurde 63
Mal an der Opéra-Comique gespielt und stand — etwa in Berlin,
Stockholm und Ubrigens auch in Liege — bis 1882 immer wieder
einmal auf einem Spielplan. 1975 entdeckte Jean-Pierre Marty
das Werk neu und spielte es fur die Platte ein; neun Jahre
spater dirigierte er es in einer szenischen Produktion von
Dominique Delouche in Veronas Teatro Filarmonico. Aber weder
diese Inszenierung noch die weiteren in Paris und Caen (1990),
Wexford (2002) und Los Angeles (2006) beflugelten die Fortune
dieser Opernversion des einst beridhmten Romans von Abbé
Prévost.

Dem Geist des Romans treu geblieben

Das hat seine Grunde: Auber und Scribe verandern zwar das
Personal des Romans, gewichten die Figuren anders als Jules
Massenet in seiner ,Manon“ (1884) und Giacomo Puccini 1in
»Manon Lescaut” (1893), bleiben aber dem Geist des Autors
treu: Manon ist keine leidenschaftsentflammte Heroine, sondern
ein einfaches Madchen, das sich nach angenehmem Luxus sehnt.
Der Marquis d’'Hérigny vereint alle Liebhaber Manons in sich:
Er ist der geldschwere Bewerber um die sexuelle Gunst der
jungen Frau, uber die leidenschaftslos, fast lapidar
verhandelt wird.

Des Grieux tritt als Liebhaber weit zuruck, wirkt eher wie ein
nachpubertar uberspannter Junge, der Ziige Don Josés (,Carmen*)
vorwegahnen lasst, wenn er sich ans Regiment des Marquis
verkauft, weil Manons Cousin Lescaut sein Geld verspielt hat,



und spater seinen Vorgesetzten im Streit verletzt. Die
Nachbarin Manons, Marguerite, 1ist eine von Scribe auf die
Soziologie seiner Zuschauer zugeschnittene Figur: Mit ihren
Mahnungen, das Vergniugen nicht zu Ubertreiben, reprasentiert
sie die Werte wohlanstandiger Burgerlichkeit.

So zollt — wie Aubers pfiffige Musik — die federleichte
Handlung der Erwartung eines Publikums Tribut, das unterhalten
und nur in schicklichen MaBen geriuhrt werden wollte. Damit hat
es Aubers Manon-Version schwer gegen die spateren, expressiv
aufgeheizten Dramen. Dass es der Komponist nicht ganz bei
harmlosem Divertissement belassen wollte, zeigen der zunehmend
ernster werdende Tonfall des zweiten Akts und vor allem der
bewegende Schluss: Wenn Manon in der Widste von Louisiana in
den Armen des hilflosen Des Grieux verdurstet, erreicht Aubers
Musik einen Ernst und eine emotionale Tiefe, die sich in der
intensiven Melodik ebenso wiederspiegelt wie 1in der
empfindsamen, jedes Dekor meidenden Gesangslinie.

Reizvolle melodische und rhythmische Erfindungen

Mit diesem Finale — es soll das erste tragische in der Opéra-
Comique gewesen sein — hat Auber ein spates Meisterstuck
hinterlassen, das weit in die Ausdruckswelt der ,tragédie
lyrique” hineinreicht und eine Auffuhrung seiner Oper
rechtfertigt. Wobei Auber mit seinen melodischen und vor allem
rhythmischen Erfindungen durchaus noch mehr zu bieten hat: die
spritzige Bourbonnaise am Ende des ersten Akts etwa, ein
glitzerndes Paradestuck fur jeden Koloratursopran, das als
,Eclat de rire“ als Einzelstiick berihmt wurde. Oder die —
weniger formal als melodisch — inspirierte Ouvertire mit ihrem
atemlosen Galopp.



Die Opera Royale de
Wallonie in Liege.
Foto: Werner Hauliner

In Liége schien es zundchst, als hdtte Regisseur Paul-Emile
Fourny einen Weg gefunden, die Brucke zwischen einer
vergangenen Epoche und der Gegenwart zu schlagen. Als aber
dann die Figuren des Dramas 1in den unreflektiert
historisierenden Kostumen Giovanna Fiorentinis in die Szene
einsickern, als Sumi Jo ihren Auftritt als Manon mit dem
Gestengehabe der Oper von anno Tobak bestreitet, als sich die
Personen mit behabigen, klischierten Bewegungen in angenehme
Positionen schieben und ihre Interaktion die Lebendigkeit und
Schlussigkeit eines Guckkastenbilds aufweist, weill man: Fourny
sind die Ideen schnell ausgegangen.

Der Rest ist altbackenes Arrangement. Das steuert unaufhaltsam
zum Hohepunkt, wenn in der Wiste der Tenor vor Manon gemessen
auf die Knie sinkt und, mit der erhabenen Gestik der Comédie-
Francaise erhoben, seinen Schmerz Uber die Rampe singt. Manon
zieht sich derweil zum Sterben auf die Landkarte Louisianas
zuruck, die in einem riesigen, aufgeklappten Buch erscheint:
das Maximum intellektueller Zumutung ist erreicht.

Die Sanger entschadigen nur zum Teil fur die hilflose
Blutleere der Szene, die schon zur Pause mit zwei kraftigen



Buhs quittiert wurde. Sumi Jo lasst sich zwar in der Agilitat
ihrer Koloratur nichts vormachen, hat aber weder im Timbre
noch 1in 1ihren pluppchenhaften Bewegungen die unbekummerte,
naturliche Eleganz eines jungen Madchens. Enrico Casari als
Des Grieux erweist sich als Sanger, der nicht nur — wie an
seinem Haus in Strasbourg — mit Charakterrollen, sondern auch
mit der feinen Linie, dem eleganten Tonfall und den
exponierten Hochtdnen Aubers erfolgreich fraternisieren kann.

Wiard Withold hat als Hérigny mit gelaufigen Passagen
Probleme; auch die HOhe will dem Bariton nicht sicher
gelingen. Sabine Conzen uberzeugt als ,vernunftige” Marguerite
mit einem gut gebildeten, ausgeglichenen Sopran. Das Orchester
der Opéra Royale de Wallonie trifft den federleichten,
spritzigen, rhythmisch beweglichen Ton der Musik Aubers, nur
die Violinen konnen, vor allem in der HOhe, mehr Schliff
vertragen; Cyril Englebert dirigiert ohne Schwere und achtet
auf die Piano- und Pianissimo-Vorschriften der Partitur.

Wie lange heillt es nun abzuwarten, bis ein sensibler Regisseur
dieses feine Juwel aufpoliert? Bis jemand die zeitbedingten
Limits von Stoff und Musik in ein uUberzeugendes Konzept
Ubersetzt und fur die Gegenwart erhellt?

Noch eine Vorstellung am 19. April. Info: www.operaliege.be

Geisterhafte Unwirklichke1it
des Materials: Gips-Arbeiten
Henry Moores in Wuppertal

geschrieben von Werner Haullner | 30. Dezember 2016
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Henry Moore: Working Model
for Reclining Figure Bone
Skirt, 1977. Foto: Henry
Moore Foundation

Henry Moore (1898 bis 1986) ist vor allem durch seine
eleganten, expressiven Bronzeplastiken bekannt geworden. Dass
er auch Arbeiten in Gips anfertigte und dieses Material am
Ende seines Schaffens immer mehr schatzte, ist Kunstfreunden
kaum bewusst. Erstmals in Deutschland zeigt der Skulpturenpark
Waldfrieden in Wuppertal nun eine groRBere Auswahl von Moores
Gips-Skulpturen.

Die empfindlichen Kunstwerke sind mit Unterstutzung der Henry
Moore Foundation von GroBbritannien nach Deutschland gekommen.
Dreifig Arbeiten aus drei Jahrzehnten zeigen, wie Moore die
eigentlich als Vorstufen fur Bronzeskulpturen dienenden
Gipsmaquetten allmahlich als eigenstandige Originale
betrachtete, sie nach dem Bronzeguss nachtraglich kolorierte
oder — etwa durch Reliefierung — weiter bearbeitete. Einige
bildhauerische Ideen hat Moore sogar ausschlielllich in Gips
gestaltet. Diese wenig bekannten Arbeiten sind nicht in das
systematische Werkverzeichnis seiner Skulpturen aufgenommen
wurden.


http://www.skulpturenpark-waldfrieden.de
http://www.skulpturenpark-waldfrieden.de

Henry Moore: Three Quarter
Figure Lines, 1980. (c)
Henry Moore Foundation LH
797 037 Max

In Wuppertal zeigt sich an den Gipsarbeiten, wie stark die
vernarbten Oberflachen, auf denen jede eingeschnittene Linie
sichtbar ist, ein Gefihl der Unmittelbarkeit hervorrufen.
Moore erklarte dazu in seinem Todesjahr 1986: ,Gips besitzt
eine geisterhafte Unwirklichkeit im Gegensatz zur soliden
Kraft der Bronze.“

Mit Gips fand Moore zu einer vollkommenen Freiheit beim Finden
der Form. Er arbeitete mit dem feuchten, formbaren Gips,
bearbeitete das ausgehartete Material dann auch mit Feilen,
MeilRel, zahnarztlichen Instrumenten oder Alltagsgegenstanden
wie Kasereiben. Mit einer zuruckhaltenden Kolorierung betonte
er bisweilen bestimmte Formpartien.

Der Skulpturenpark Waldfrieden gruppiert sich um die
gleichnamige Villa, die der Kinstler und Architekt Franz
Krause im Auftrag des Fabrikanten Kurt Herberts anstelle eines
im Krieg zerstdorten Baus zwischen 1947 und 1950 realisierte.
Das Haus mit seinen einzigartigen organisch anmutenden Formen
und das Gelande wurden 2006 vom Bildhauer Tony Cragg erworben.
Das Haus 1st heute Sitz der Cragg Foundation. Die



http://skulpturenpark-waldfrieden.de/skulpturenpark/cragg-foundation.html

Dauerausstellung im Park zeigt etwa drei Dutzend bedeutender
Plastiken der Moderne und der Gegenwart.

Henry Moore: Three Way Piece
No. 1, 1964. Foto: Jonty
Wilde

Das Gelande und der Ausstellungsraum sind Dienstag bis Sonntag
von 10 bis 19 Uhr ged6ffnet. Die Tageskarte kostet 10 Euro
(ermaligt 8 Euro); Studenten zahlen 6 Euro, Schiler und Kinder
unter sieben Jahren haben freien Eintritt. Offentliche
FiUhrungen gibt es samstags um 15 und sonntags um 11 Uhr.

Gut zu der laufenden Ausstellung im Skulpturenpark passt ein
Besuch der Retrospektive zum Werk des seit 1977 in Wuppertal
lebenden Bildhauers Tony Cragg im Wuppertaler Von der Heydt-
Museum, die am 19. April eroffnet und bis 24. August gezeigt
wird.

Info: Skulpturenpark Waldfrieden, HirschstraBe 12, 42285
Wuppertal, Tel.: (06202) 47 89 81 20,
www.skulpturenpark-waldfrieden.de



http://www.revierpassagen.de/35416/ins-innere-der-dinge-vordringen-die-wuppertaler-werkschau-des-tony-cragg/20160414_1827
http://www.skulpturenpark-waldfrieden.de

Satire ohne Biss: Paul
Linckes Milljoh-Operette
,Frau Luna“ in
Monchengladbach

geschrieben von Werner Haullner | 30. Dezember 2016

Das Mondvolk wundert sich
uber die Berliner
Erdenblirger. Szene aus der
Neuinszenierung von Paul
Linckes ,Frau Luna“ am
Theater Krefeld-
Mdonchengladbach. Foto:
Matthias Stutte

Kein Zweifel: Die Panneckes und Pusebachs sind in der
Jetztzeit angekommen. Die wilhelminische Nostalgie des alten
»Spree-Athen” von Paul Linckes unsterblichem Operettenschlager
»Frau Luna” schrumpft in der neuen Inszenierung am Theater
Krefeld-Monchengladbach auf eine hiibsch auf alt getrimmte
Kneipe. Im Hintergrund aber recken sich die endlosen
Fensterreihen und Satellitenschiisseln Berliner
Hochhaussiedlungen. Das ,Milljo6h“ von damals, das sind heute
die Hartzer, Kleinrentner und zwischen fehlendem
Schulabschluss und aussichtloser Stellensuche gestrandeten
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Jugendlichen.

Regisseur Ansgar Weigner hat gemeinsam mit Carsten SUB den
Text von Heinz Bolten-Baeckers fur seine Sicht auf , Frau Luna“
grundlich revidiert. Fritz Steppke, der pfiffige Berliner
Mechaniker, baut keinen Mondballon mehr; die Technik-
Begeisterung von 1899 ist der Frage nach einer politischen
Option gewichen: Steppke hat eine idealistische Bewegung fur
,Jerechtigkeit (!) und Liebe zwischen den Menschen” gegrindet.
Hat er damit eine Chance? Gibt es so etwas wie eine
gesellschaftliche Teilhabe fur diese Operetten-Unterschicht?

Die Antwort ist dieselbe wie 1899: Schldosser, die im Monde
liegen, bringen Kummer, und um im Gluck sich einzurichten, hat
man auf der Erde Platz — sprich, im Kuschelbett mit seinem
Madchen.

Ein bisschen Alt-
Berliner Idylle
gehort dazu:
Steppke (Markus
Heinrich) doziert
politische Ideen;
Frau Pusebach
(Kerstin Brix)
trauert dagegen



ihrem verflossenen
»Theophil” nach.
Foto: Matthias
Stutte

Das ist die grunderzeitliche Stillhalte-Botschaft, die Linckes
Operette wohl schon 1899 — und nicht erst in der opulenten
Revue-Fassung von 1922 — verbreitet hat. Fur den Kleinburger
der Zeit vor und nach dem Ersten Weltkrieg gehorte es sich
einfach nicht, nach glamourosen Spharen zu streben. Er sollte
brav und bescheiden in Laube, Werkstatt und mobliertem Zimmer
hausen. Dort ist es am schonsten, so redet Madame Operette dem
einfachen Manne ein, der sich an ihrem musikalischen Busen,
damals im Apollo-Garten, fur zwei Stindchen burlesk und
phantastisch der harten Realitat der expandierenden
Reichshauptstadt Berlin entheben 1liels.

Und heute? Bei Weigner klingt das so: ,Inne Politik jehn, so
wat macht ma nich, so wat traumt ma hochstens”. Eine seltsame
Botschaft in einer entwickelten Demokratie. Seine Operetten-
Moral am Ende lautet: Der Kiez ist unsere Welt. Und die sollen
wir in Ordnung halten durch individuelles Engagement. Jeder,
so gut er kann.

Das ist wohl eine ehrenwerte, aber ziemlich unpolitisch
gedachte Individualmoral. Ein Rickzug vor den
Herausforderungen der globalisierten Welt. Spielplatz
aufraumen statt TTIP bekampfen. Nicht unbedingt eine adaquate
Reaktion auf das tatsachlichen Problem in Deutschland, dass
gesellschaftliche Schichten immer undurchlassiger werden. Die
Operette war stets ambivalent: Sie bestatigte den Status ihrer
Zuschauer, hebelte ihn aber auch lustvoll satirisch aus. In
dieser ,Frau Luna“ im Theater in Rheydt blieb die — angezielte
— Satire freilich ohne Biss.



Aufbruch fiur Jerechtigkeit
und Liebe: Steppke (Mitte:
Markus Heinrich) mit seinen
Kumpanen Lammermeier (links:
Rafael Bruck) und Pannecke
(rechts: Hayk Deéeinyan).
Foto: Matthias Stutte

Aus der mit freundlich eingefarbten Betonfertigbauteilen
tapezierten Buhne von Jurgen Kirner traumt sich Steppke in
eine ,Mond“-Welt, eine Mischung aus Raumschiff Orion und
Bundeskanzleramt. Die Erdkugel entschwebt zum Ohrwurm des
»Gluhwirmchen”-Idylls; sichtbar werden die Reichstagskuppel
und ein Rudel futuristischer Putzfeen mit Staubwedel und
Stirnlicht.

Doch Weltraum-Fantasy ist nicht angezielt, sondern eher
Neureichen-Avantgarde. Die opulente Freitreppe signalisiert:
Hier lauft die Show. Und was ,da oben” gespielt wird, um ,den
Wahler“ klein zu halten, ist nicht mehr als hohle Polit-
Inszenierung. Allen voran Frau Luna als Ubermutti in einem
hemmungslos ubersteigerten Gold-Kostum von Marlis Knoblauch,
dazu die weillen Roben, Fracke und Uniformen wie aus der alten
Fernseh-Samstagabendrevue. Und ein grotesker, sechsarmiger
Theophil, der Allround-Manager des lunaren Tollhauses, beil
Matthias Wippich gut aufgehoben — so ganz ohne fantastische
Elemente kommt selbst Weigners Konzept nicht aus.



Im wahrsten Sinn des Wortes
ubergriffig: Matthias
Wippich alias Theophil
versucht der fixen Stella
(Gabriela Kuhn) habhaft zu
werden. Foto: Matthias
Stutte

Das ist alles hubsch anzuschauen, doch weder der Satire noch
dem Humor besonders forderlich. Selbst eine Frau Venus -
Amelie Muller in koketten rosa Dessous — agiert zu betulich,
um den braven Erdenblirgern den Herzschlag erotisch zu
beschleunigen.

Die Szene, in der Steppke der Gottin des Mondes seine
politischen Reformplane erlautern will, wahrend die nur auf
seine vermuteten mannlichen Qualitaten erpicht ist, wirkt wie
braver Sozialkundeunterricht: Knisternde Spannung oder die
naheliegende Enttduschung des eifrigen politischen Missionars?
Fehlanzeige. Wenigstens rettet Markus Heinrich durch agiles
Spiel und ebenso beweglichen Tenor seine Figur vor der totalen
Verblassung, wahrend Debra Hays den Facetten der Frau Luna
zwischen mondan, berechnend und ein wenig liebestoll zu viel
Reserve entgegenbringt.

Im Quintett der mondfahrenden Erdlinge schieRt Kerstin Brix
den Vogel ab: Frau Pusebach ist in ihrem Fall eine schnoddrige
Schnauze, die ohne Sentimentalitat ihren verflossenen Theophil
wiedererkennt, dessen Verlust sie mit Kittelschirze und dem
herrlich verqueren Quaken einer erfahrenen Diseuse bereits auf



Erden beklagt hat. Rafael Bruck gewinnt der Figur des
Lammermeier — in diesem Fall ein ,freigestellter Deutschlehrer
in ewigem Krankenstand” — kaum Konturen ab; auch Haik Deinyan
hat wenig Chancen, aus seinem Pannecke mehr als einen
angestaubt freundlichen alteren Herrn zu machen. Susanne
Seefing mit Camouflagehose und Spaghettihaaren macht es ihrem
Fritz leicht, den politischen Traum fir das Nest unter nackter
Gluhbirne draufzugeben: Sie ist eine sanfte, anschmiegsame
Mieze.

Einschwebende Gottin des
Mondes: Debra Hays und der
Chor des Theaters Krefeld-
Monchengladbach. Foto:
Matthias Stutte

Die herrlich auf die Spitze getriebenen Kostime des Prinzen
Sternschnuppe — Michael Siemon als Operettengeneral — und des
aufgeblasenen Mars von Shinyoung Yen tauschen nicht daruber
hinweg, dass auch den Mondbewohnern die Profilierung abgeht,
die sie zu komischen oder wenigstens markanten Charakteren im
Rahmen des Genres geformt hatte. Nur Gabriela Kuhn zeigt als
nassforsche Stella, wie zynisch der ,Betrieb“ auf dem Mond
machen kann. Musikalisch bleiben die Niederrheinischen
Sinfoniker den mal idyllischen, mal 1lustvoll-simpel
gradlinigen Melodie-Erfindungen des ,feinen Paule” nichts
schuldig, zumal sie in einer gut ausbalancierten Streicher-
Blaser-Besetzung spielen.



Alexander Steinitz 1lasst den luftigen Amusiernummern ihre
Wirde, ihren Charme und ihre Wurze, meidet allzu trivialen
Schmiss ebenso wie triefendes Sentiment. Der Chor ist auf
Zack, lasst sich beim himmlischen Reinemachen nicht aus dem
spitzen Offenbach-Rhythmus bringen. Wenn im Finale dann die
,Berliner Luft“ drohnt, ist das lastende politische Gedinst
verpufft; was bleibt, ist der unverwehbare Duft der Berliner
Operette, deren rauer Charme auch dem Optimierungswahn der
Bearbeiter von heute widersteht.

Nachste Vorstellungen: 22./24. April, 17./21. Mai. Karten:
Tel. (02166) 61 51 100 oder www.theater-kr-mg.de

,Der Klang sucht mich, nicht
ich suche den Klang” — zum
80. Geburtstag des
Komponisten Aribert Reimann

geschrieben von Werner HauBner | 30. Dezember 2016

Aribert Reimann. Foto:
Schott Promotion, Gaby
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Gerster

Als ich Aribert Reimann aus Anlass der dritten Inszenierung
seines ,Lear” 1981 in Mannheim zum ersten Mal traf, erzahlte
er mir im Interview, wie die Szene des verzweifelten,
verstoBenen alten Konigs in ihm einen Reichtum an Musik
hervorgerufen hat, dem er sich nicht entziehen konnte. Das
einzige Stiick Shakespeares, in dem er Musik gefunden hat, sei
diese Geschichte eines Menschen gewesen, der von heute auf
morgen nichts mehr hat als sich selbst. Ein VerstoBener unter
Menschen, die nicht mehr miteinander reden, sondern nur noch
liugen.

Ein Thema, das Reimann in den siebziger Jahren, als der ,Lear”
entstand, als hochaktuell einschatzte: ,Ausgesetztsein,
Enteignung, Terror — alles Dinge, die sich heute pausenlos auf
der Welt ereignen.” Nur damals?, méchte man fragen — und mit
dieser Frage erklart sich, warum Reimanns grollformatiges Werk
Uber ein Thema, an dem kein geringerer als Giuseppe Verdi
gescheitert ist, nach wie vor in den Spielplénen steht. Uber
30 Mal ist die Oper seit ihrer Munchner Urauffuhrung 1978 neu
inszeniert worden. Weltweit, zuletzt sogar in Japan.

sLear” in Diisseldorf und Essen

Dusseldorf zog damals, als die Rheinoper noch ein bedeutendes
deutsches Haus war, sofort nach und sicherte sich die zweite
Inszenierung. In Essen kam ,Lear” unter Stefan Soltesz 2001
heraus. Die letzten deutschen Neuproduktionen gab es in
Frankfurt (Keith Warner, 2008), an der Komischen Oper Berlin
(Hans Neuenfels, 2009), in Kassel (Paul Esterhazy, 2010) und
in Hamburg (Karoline Gruber, 2012). Jetzt kommt die
Shakespeare-Adaption, passend zum 400. Todestag des britischen
Dramatikers, erneut in Paris auf die Buhne, Regie fuhrt
Calixto Bieito, die Premiere ist am 23. Mai.

Bei aller Vorsicht gegenliber Prognosen: Reimanns ,Lear” gehort
zu den ganz wenigen Werken des ausgehenden 20. Jahrhunderts,



die jetzt schon einen Platz im groBen Repertoire erobert
haben. Ware die Oper nicht so aufwandig orchestriert, hatte
sie sicher auch den Weg auf kleinere Buhnen gefunden.

Im ,Lear” ist Reimann gelungen, was dauerhaft rezipierte Werke
ausmacht: ein zeitloses Thema, das unter aktueller Perspektive
erschlossen wird; eine expressive Tonsprache, die unmittelbar
zu ergreifen vermag, dennoch hochst bewusst durchkonstruiert
ist. Und ein untrigliches Gefuhl fir die menschliche Stimme
und ihr Ausdrucksspektrum. Nicht umsonst hat Dietrich Fischer-
Dieskau schon 1968 gedrangt, Reimann mdge sich des ,Lear”
annehmen. Zehn Jahre spater sang er die Titelpartie in der
Muanchner Urauffuhrungsregie von Jean-Pierre Ponnelle, mit Gerd
Albrecht am Pult.

Grotesk,
unheimlich,
tiefgrundig:
Aribert Reimanns
,Die
Gespenstersonate”
in ihrer jungsten
Inszenierung 2014
in Frankfurt, mit
Dietrich Volle



(Hummel) und Anja
Silja (Die Mumie).
Foto: Wolfgang
Runkel

Inspiration durch groBe Literatur

In diesem ,Lear” und seiner Geschichte steckt vieles, was den
Komponisten Aribert Reimann kennzeichnet. Zunachst der Stoff:
Reimann hat sich stets von grofer Literatur inspirieren
lassen, von August Strindberg fur seine erste Oper ,b,Ein
Traumspiel” (Kiel, 1965), von Yvan Goll fur seine mystische
»Melusine” (Schwetzingen, 1971), von Franz Kafka fur ,Das
Schloss” (Berlin, 1992) bis hin zu seinem jungsten
Musiktheater, der in Wien 2010 uraufgefuhrten und danach 1in
Frankfurt herausgebrachten ,Medea”“ nach Franz Grillparzers
,Das goldene Vlies”.

Auch sein neues Werk, das fur Berlin 2017 vorgesehen ist, fulst
mit Maurice Maeterlinck auf einem bedeutenden Literaten.
Begonnen hatte die Beschaftigung mit dem Musiktheater mit
einem Ballett auf ein Libretto von Gunter Grass: ,Stoffreste”.
Das Debut des noch nicht 23-jahrigen Komponisten erfolgte am
12. Februar 1959 am Essener Theater.

Man hat Reimann vorgeworfen, ein unpolitischer, konservativer,
ja bildungsblirgerlicher Komponist zu sein, der an einer
»Linearen Erzahlhandlung” festhalt. Inzwischen ist die Zeit
vorbei, da man das Erzahlen von Geschichten als nicht mehr
zeitgemall geringgeschatzt hat. Und Reimanns Stoffe haben mehr
mit der Gegenwart zu tun als manches aufgeregt der Aktualitat
nachhechelndes oder in Kunsttheorie oder Selbstreferenzialitat
verschraubtes Musiktheater.

Nichts Abstraktes, sondern Durchlebtes

So ist Reimanns ,Troades” von 1986 — er nannte sie selbst
einmal seine Anti-Kriegs-Oper — nicht nur eine musikalische



Reflexion der furchtbaren Erlebnisse des Neunjahrigen, der den
verheerenden Bombenangriff auf Potsdam am 15. April 1945
miterlebt und seinen alteren Bruder verloren hat, sondern auch
eine ungeheurer Herausforderung an den Zuschauer, der sich den
Extremen im Orchester und in der Fuhrung der Stimmen
ungeschutzt aussetzen muss — so, wie er auch den ,Sturm auf
der Heide“” in ,Lear” uUber sich hereinbrechen lassen muss.

Kennzeichnend fur den Schaffensprozess: Reimann komponiert
nicht Abstraktes, sondern Durchlebtes. Er braucht einen
Schlussel, der in ihm Musik erschlieft. Im ,Lear” war das der
erste Satz des Konigs, in dem dieser seinen Entschluss
mitteilt, sein Reich zu teilen - der Beginn eines
Verhangnisses, aus dem es kein Entkommen mehr gibt. In ,Medea“
war es der Ruf ,Gebt Raum!“ aus dem Munde der Mutter, der man
die Kinder entfremdet und wegnimmt. Medea ist in gewissem
Sinne das weibliche Pendant zu Lear. Auch sie ist verstolSen,
eine ohnmachtige Fremde in der Welt, die sie umgibt. Aber sie
findet in der Bedrangnis zu Starke. Eine Figur, in der Reimann
die Tiefenschichten entdeckt hat, und die in ihm so viel Musik
erzeugte, dass er ihr nicht mehr entkommen konnte.

»Plotzlich ist da eine Farbe, der ich nachgehen muss*

In einem Interview mit dem ,Tagesspiegel” hat Reimann seinen
Schaffensprozess im Sinne einer Inspiration beschrieben:
,Plotzlich ist da eine Farbe, eine Konstellation, der ich
nachgehen muss. .. Das Seltsame ist, dass ich das Gefuhl habe,
der Klang sucht mich, nicht ich suche den Klang — und dass er
von aullen kommt, von sehr weit weg.” Auch er sei beim
Komponieren ,nicht ganz von dieser Welt“. Mit bloBer Intuition
hat das freilich wenig zu tun: Von der Eingebung fihrt der Weg
zum bis ins 1letzte Detail durchdachten Prozess der
Organisation und Verarbeitung des Materials. Handwerk eben,
wenn auch souveran gehandhabtes. Dennoch bleibt der Rest eines
Geheimnisses.
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Das Klavier war sein
Instrument: Reimann
war ein gesuchter
Liedbegleiter. Foto:
Schott Promotion,
Gaby Gerster

Reimann ist schon von seiner Herkunft ein Mann der Stimme, des
Singens. Seine Mutter war Sangerin und Gesangslehrerin, der
Vater Leiter des Staats- und Domchores Berlin. Gesangslbungen
gehdorten zum taglichen Brot, Bach und Schubert waren ,wie
Essen und Trinken”. Die erste Komposition, die Reimann mit
zehn Jahren schreibt, ist ein unbegleiteter Gesang, angeregt
von Kurt Weills ,Der Jasager®. Mit 22 Jahren begleitet er
Dietrich Fischer-Dieskau — und nach dem Bariton noch viele
weitere namhafte Sanger. Ein befruchtender Austausch: Kaum ein
Komponist der Gegenwart zeigt sich kundiger und sensibler
gegenuber der menschlichen Stimme.

Wiederentdeckung des Liedes

Das Begleiten hat Reimann in den neunziger Jahren aufgegeben,
die Beschaftigung mit dem Gesang nicht. Bis zur Pensionierung
hatte er eine Professur fur Zeitgenossisches Lied in Hamburg,
dann an der Berliner Hochschule der Kinste inne. Kein Wunder,
dass zahlreiche Lieder und Liedzyklen entstanden; Reimann gilt



als der Zeitgenosse, der das Lied wieder ins Bewusstsein
modernen Komponierens zuruckgeholt hat.

d

Aribert Reimann. Foto:

Schott Promotion, Peter
Andersen

Ein wenig seltsam mutet schon an, dass die deutsche Musikwelt
vom 80. Geburtstag Aribert Reimanns am heutigen 4. Marz so
wenig praktische Notiz nimmt. An keiner Blhne steht eine
seiner acht Opern auf dem Spielplan. Studiert man auf den
Internetseiten des Schott-Verlags die Auffuhrungsdaten,
beschranken sich die Konzerte zum Geburtstag auf Berlin: ein
Kammerkonzert von Musikern des Deutschen Symphonie Orchesters
Berlin, das nach den ,Liedern auf der Flucht” 1960 zahlreiche
Ur- und Erstauffahrungen realisiert hat.

Am 12. wund 13. Marz spielt das DSO in der Berliner

Philharmonie ,Tarde” fiur Sopran und Orchester; am 22. Marz
folgt das Orchester der Deutschen Oper Berlin in einem
Geburtstagskonzert unter Donald Runnicles mit den ,Drei
Liedern nach Gedichten von Edgar Allan Poe”. Stefan Soltesz
dirigiert im Mai zwei Auffuhrungen des ,Lear” — in Budapest.

Interessant: Das Wiurzburger Mozartfest bringt im Juni eine
ganze Reihe von kammermusikalischen und vokalen Werken
Reimanns. Liegt das daran, dass Reimann Mozart ,am meisten
bewundert“? Und bei den sommerlichen Musiktagen in Hitzacker
wird der Liedkomponist Reimann ausfuhrlich gewurdigt. Dennoch:


https://www.dso-berlin.de/content/e43/e272/index_ger.html?=displayEvent&ACTION_OPASCALENDAR=displayEvent&startdate=2016/3/13&year:int=2016&eventId=53322&month:int=3
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http://www.deutscheoperberlin.de/de_DE/calendar/sinfoniekonzert.12679402#

FiUr einen Komponisten dieses Rangs ein mageres Geburtstags-
Portefeuille. Reimann wird’s verschmerzen. Er war, bei allem
Selbstbewusstsein, eh nie der Mann furs Glamourodse.

Atem seliger Liebe: Daniel
Harding und das Mahler
Chamber Orchestra in Essen

geschrieben von Werner HauBner | 30. Dezember 2016

Daniel Harding. Foto: Julian
Hargreaves

Beim Leipziger Mahler-Fest vor fiinf Jahren hinterlieB Daniel
Harding mit dem Mahler Chamber Orchestra nicht eben den besten
Eindruck: Er ebnete die schroffen Gegensatze, das Verstorende
und das Heitere der Vierten Symphonie in einer gekonnt
brillanten Darstellung ein. Anders nun in Essen: In der
»Auferstehungssymphonie” in der Philharmonie kam ihm der Blick
auf die Einheit der Musik entgegen.

Denn Mahlers Zweite vereinigt zwar die heterogenen Formen der
musikalischen Traditionen ihrer Zeit. Rudolf Stephan nennt in
seiner Analyse ,hohe” und ,niedere” Musik, Instrumentales und
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Vokales, Sonate und Volkslied, Choral und Landler. Aber die
Symphonie, und das macht Daniel Harding in seiner schlissig-
geschlossenen Darbietung deutlich, schopft ihre Wirkung
weniger aus grellen Gegensatzen, sondern aus dem Sog, der zum
Finale fuhrt: ,Aufersteh’n, ja, aufersteh’n wirst du”“
verkinden da der mit wundervollem Piano ansetzende Chor der
Mahler Chamber Orchestra Academy und der aufbluhende Sopran
Christiane Kargs.

Allenfalls hatte der Ausbruch des Ekels im dritten Satz
greller tonen, radikaler formuliert sein koOonnen. Die
wundervoll schwebenden Streicher-Pianissimi des Mahler Chamber
Orchestra — 1in riesiger Besetzung —, die elegischen
Holzblaser-Soli banden sich eher an den lyrischen zweiten Satz
als einen Kontrast zu betonen. Aber sie entsprechen
andererseits der ,ruhig flieBenden Bewegung”, die Mahler fur
den mittleren seiner funf Satze fordert.

So mag die Prater- und Zirkusmusi noch so grinsend stampfen
und blasen: Der groBe Atem, den Harding unverstellt stromen
lasst, fuhrt letztendlich zu Liebe, seligem Wissen und Sein,
wie Mahler in seinem urspriunglichen ,Programm“ schreibt. Dass
Harding auch die ,Totenfeier” des ersten Satzes, ursprunglich
als ,symphonische Dichtung” gedacht, in diese Bewegung
eingebunden sieht, ist nur konsequent.

In seiner klugen Einteilung dynamischer Wirkkrafte hat Harding
fur die Apotheose des letzten Satzes mit Glocken und Orgel
noch Reserven gelassen. Entsprechend monumental stellen das
Mahler Chamber Orchestra und der von Alexander Eberle
einstudierte Chor diesen Gipfelpunkt aus. Auch Bernarda Finks
Alt preist mit freiem Ton den Weg vom Tod zum Licht.

Der Schmelz des Mahler Chamber Orchestras 1lasst keine
Schlacken zu: Die Explosionen des Trauermarschs im ersten Satz
ereignen sich gluhend homogen, die brucknerisch anmutenden
Streicher-Idyllen meiden sprodes Krauseln. Holz und Blech
strahlen ganz locker Zaubertdone in den Raum. Und zu Beginn



zeigen die Kontrabasse mit entschiedenem Schritt: Bei Mahler
geht es um alles andere als um verzartelte Idyllen. Die sind,
wenn sie erscheinen, immer nur Erinnerung an das Ersehnte:
Erlosung.

Im Bann der Moderne: Kurt
Welll Fest 1in Dessau eroffnet

geschrieben von Werner HauBner | 30. Dezember 2016
Wer sich mit der Moderne

befasst, kommt um Dessau nicht

KURTWE"_L herum. Das Bekenntnis zur

FeST klassischen Moderne in der
mitteldeutschen Stadt singt

Dessau Michael Kaufmann, Intendant des
Kurt Weill Festes Dessau, bel
jeder sich bietenden

KRENEK. WelLL Gelegenhe1it.

& Dieé MODERNE

In diesem Jahr richtet das Festival seinen Blick neben seinem
Namensgeber auf den Osterreicher Ernst Krenek. Vor 25 Jahren
starb dieser Protagonist der musikalischen Moderne. Fir das
Kurt Weill Fest ein Anlass, gemeinsame Sache mit der Ernst
Krenek Institut Privatstiftung in Krems zu machen. Deren
Vorsitzender Ernst Kovacic ist auch Geiger — und eroffnete die
Folge der nahezu 60 Konzerte mit dem ersten Violinkonzert von
Ernst Krenek, ein Werk, das 1925 in Dessau uraufgefuhrt wurde.

Kovacic wird sich in zwel Konzerten mit der Anhaltischen
Philharmonie am 10. und 11. Marz auch des Violinkonzerts von
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Kurt Weill annehmen, das seine deutsche Erstauffihrung am 29.
Oktober 1925 in Dessau erlebte. Auf ungeteilte Gegenliebe
stieB die musikalische Moderne damals uUbrigens nicht: Kreneks
Konzert bescheinigte die lokale Musikkritik einen ,wahren
Dissonanzensegen”, der das Verstandnis ungemein erschwere.
Immerhin wirdigte der Rezensent den ,gesunden Kern“ in dieser
,rassigen, temperamentvollen Musik®.

Um ihn geht es bei
dem Musikfestival

in Dessau: Kurt
Weill, 1lassig und
cool, 1935 in
Salzburg
aufgenommen. Foto:
Kurt Weill Fest

Der Kritiker des ,Volksblatts fur Anhalt“ sah dagegen durch
Kreneks Konzert , das gesunde musikalische Empfinden des Horers
stark ins Wanken“ gebracht. Und Kurt Weills Konzert
bezeichnete die gleiche Zeitung als ,musikalischen Bluff“ ohne
Logik und musikalischen Gedanken. Da mochte der damalige
musikalische Leiter des Dessauer Orchesters, Franz von
HoeBlin, noch so sehr fur die ,jungste Musikentwicklung“
werben: Die Zuhdrerschaft werde durch seine modernen Programme



»Sicher aus dem Kunsttempel hinausmusiziert”, ermahnte ihn die
Kritik. HoeBlin verlieS 1926 Dessau und wurde
Generalmusikdirektor der Stadt Wuppertal. ,Moderne” war — auch
wenn vor 90 Jahren das Bauhaus in Dessau eroffnet wurde —ein
Programm aufgeschlossener Eliten.

Im Abstand von 90 Jahren wundert man sich, dass die
spatromantischen Zuge im Konzert des jungen Feuerkopfs Krenek
offenbar dUberhaupt nicht wahrgenommen wurden. Krenek burdet
dem Solisten zwar unbekuimmert technische Fahrnisse auf, gonnt
ihm aber auch wunderschone lyrische Ruhepunkte, kantable
Idyllen, eng verwoben mit dem Orchester, vor allem den stark
geforderten Holzblasern. Kovacic lasst sich spieltechnisch
nicht schrecken. Die Muhe wird nicht spudrbar, sein Zugriff
bleibt stets locker, spielerisch, ohne eine tour de force im
Ton.

Spielt die Violinkonzerte
von Krenek und Weill: der
osterreichische Geiger Ernst
Kovacic. Foto: Wolf-Erik
Widdel

Wenn die Phrasierung weit, die Legati intensiv werden, bleibt
Kovacics Ton angenehm reserviert, mit der sachlichen Distanz,
die man gemeinhin mit der ,Moderne” verbindet. Dennoch wirkt
er nicht unverbindlich, sondern mit noblem Understatement
gestaltet. Die Deutsche Staatsphilharmonie Rheinland-Pfalz -
sie steht ebenfalls unter der Intendanz Michael Kaufmanns -



ist ein gern gesehener Gast aus der Dessauer Partnerstadt
Ludwigshafen: Auch ihre Musiker packen nicht zu nassforsch zu,
sondern finden einen freundlich-eleganten Tonfall und zeichnen
die kleinteilige Komplexitat, die ihnen Krenek zutraut, locker
nach.

Jung, erfolgreich,
mit 27 Jahren ein
gemachter Mann:
Ernst Krenek. Wie
Kurt Weill musste
er vor den Nazis
aus Europa
flichten. Foto:
Kurt Weill Fest

Was bei Krenek angemessen wirkt, lasst bei Strawinsky und
Weill den Eindruck zuriuck, hier ware eine beherzter Zugriff,
eine scharfere Artikulation, ein kantigerer Ton notig gewesen.

Unter der sorgfaltigen Zeichengebung der Dirigentin Ariane
Matiakh klingt Igor Strawinskys ,Pulcinella”“-Suite eher
flauschig wattiert. Die Scharfungen von Kadenzen, die
repetitiven Dehnungen, die polyrhythmischen Exkursionen, mit
denen Strawinsky die Musik Giovanni Battista Pergolesis



geradezu ubermalte, vertragen Biss, Frechheit und Radikalitat
in der Formulierung.

Doch Matiakh lasst das Orchester brav und fast ein wenig
behabig spielen — grundsolide, aber wenig inspiriert. So setzt
sich im wiegenden ZwoOolfachtel der ,Serenata”“ eher der
melancholische Ton Pergolesis durch als die Scherze, mit denen
Strawinsky die Politur der ,alten” Musik aufbricht. Und die
Tarantella ist nicht grell beleuchtet, sondern entfaltet sich
im gedampften Licht eines Tanzsalons. Auf rhythmische Kante
genaht wirkt sie nicht.

Ein Jahr nach Strawinskys Aufsehen erregendem ,Pulcinella“-
Ballett komponierte ein bis dato kaum bekannte Schuler des
glamourosen Ferruccio Busoni, der aus Dessau stammende Kurt
Weill, eine erste Sinfonie. Der 21-Jahrige lieBB sich von
Johannes R. Bechers expressionistisch-pazifistischem Festspiel
,Arbeiter, Bauern, Soldaten: Der Aufbruch eines Volkes zu
Gott“ inspirieren, ohne sich zu einer expliziten Programmatik
zu versteigen.

Zu horen ist ein markantes, zuerst von den tiefen Streichern
vorgetragenes Thema, das zyklisch bis in den letzten Satz
wiederkehrt, viel kleinteilige thematische Arbeit, eine
komplexe Harmonik. Man méchte meinen, in den Fugen das
Lernstick zu erkennen. Aber in der entwickelten Klanglichkeit
der groBen Orchestration — am Ende steigern Glocken die
Apotheose — zeigt sich Weill auf der Hohe, die Mahler
hinterlassen hat. Aus der Ruckschau gelesen enthullt die
Sinfonie auch schon Weill, den Buhnenkomponisten und Weill,
den Autor frecher Songs. Im wehmutig-romantischen
Streichersatz oder in gellenden Mahler-Blaserstrecken erweist
sich das rheinland-pfalzer Orchester als wendig und
klangbewusst. Das gilt ebenso fur die — ein Jahr nach Weills
Sinfonie — entstandene Bearbeitung Maurice Ravels von Modest
Mussorgskys ,Bilder einer Ausstellung”, auch wenn die
Dirigentin die Finesse der Artikulation nicht zuspitzt und die
Expression in gedampftem Licht festhalt.



,Dreigroschenoper” mit dem Ensemble Modern

Das Kurt Weill Fest unter dem Thema ,Krenek, Weill & die
Moderne” widmet sich noch bis 13. Marz den beiden
Protagonisten der spannenden Zeit der zwanziger Jahre 1in
Deutschland. Zu den Programm-Hohepunkten gehdrt die
Inszenierung der beiden Einakter ,Der Diktator®” (Krenek) und
,Der Zar lasst sich photographieren“ am Anhaltischen Theater
Dessau, die am 28. Februar und am 5. Marz gespielt werden. Die
,Dreigroschenoper”, ein ahnlicher Erfolg wie Kreneks ,Jonny
spielt auf”, fuhren HK Gruber und sein Ensemble Modern am 4.
Marz im Anhaltischen Theater auf; am 5. Marz bringen sie den
»Klanghimmel Uber Berlin“ zum Leuchten — unter anderem mit der
Bastille-Musik Weills und der Symphonie op. 34 Kreneks.

Im Abschlusskonzert am 13. Marz spielt das Orchester der
Komischen Oper Berlin das fruhe Divertimento fur Orchester
Weills, das Concerto grosso Kreneks und — als Reverenz an den
vor allem von Ernst Krenek bewunderten musikalischen Vorfahren
— die h-Moll-Sinfonie Franz Schuberts. Das Projekt ,Moderne“
stollt heute auf reges Publikumsinteresse: Der Kartenverkauf
liegt um funf Prozent Uber dem Vorjahr, gab Intendant Kaufmann
zur Eroffnung des Festes bekannt; vor allem die ,kleinen“
Kammerkonzerte und Liederabende sind langst ausverkauft.

Karten: (0049) 341 14 990 900; Information:
www.kurt-weill-fest.de

Geflichtete Kinder 1in der
Schule: Essener Gymnasium am
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Stoppenberg gibt ein Beispiel

geschrieben von Werner HauBner | 30. Dezember 2016

Die Gesprachspartner vom
Gymnasium am Stoppenberg:
hinten Rudiger GoObel, Gabi
Kons; vorne Leila Haddad und
Markus Schumacher. Foto:
Werner HaulBner

Wenn Frau Haddad unterrichtet, ist das keine einsilbige
Angelegenheit. Sondern es erinnert ein wenig an Babel, nur mit
dem Unterschied, dass man sich gut versteht. ,Was 1ist
Knoblau?“ fragt ein 13-Jahriger, dessen Familie aus Palastina
stammt. ,,Knoblauch”, betont die Lehrerin das ,ch” am Ende. Was
heiBt das? Leila Haddad nennt das libanesische Wort fiir die
Wiirzknolle. Wirft es einer 14-jahrigen Schiilerin zu. Die kennt
es auch auf Syrisch. Die anderen in der Gruppe nicken. Der
deutsche Begriff wird an die Tafel geschrieben, alle notieren
sich , Knoblauch”.

Einer der Schiler unterbricht, weist auf einen stillen Jungen
am Ende der Sitzreihe. Hat er das verstanden? Er kommt namlich
aus Katowice. ,Garlic” sagt jemand. Der polnische Junge nickt.
Englisch, das kann er. Die Sprachenvielfalt gehdrt in dieser
Gruppe zum Alltag. Leila Haddad, selbst mit libanesischen
Wurzeln, unterrichtet am Gymnasium am Stoppenberg in Essen:



https://www.revierpassagen.de/34772/gefluechtete-kinder-in-der-schule-essener-gymnasium-am-stoppenberg-gibt-ein-beispiel/20160226_1131
http://www.gymnasium-am-stoppenberg.de/cms/

Englisch, Evangelische Religionslehre, Philosophie - und
Deutsch als Fremdsprache. ,Ein absoluter Glucksfall fur uns”,
freut sich Schulleiter Rudiger Gobel. ,Ohne die
Arabischkenntnisse unserer Kollegin ware es uns viel schwerer
gefallen, die Seiteneinsteiger aufzunehmen®.

Bischof Overbeck: Wir nehmen alle auf

Seiteneinsteiger — das sind 1in Nordrhein-Westfalen
Schulerinnen und Schuler, die keine Deutschkenntnisse haben.
23 sind es inzwischen an dem vom Bistum Essen getragenen
Gymnasium im Essener Norden. Es sind nicht nur Geflichtete,
sondern etwa auch Schiuler aus Polen, den Niederlanden,
Armenien oder Rumanien. Aber vierzehn der Madchen und Jungen
stammen aus Syrien, einer aus dem Irak. Es sind auch nur rund
die Halfte Muslime, die anderen haben verschiedene christliche
Bekenntnisse, einer ist konfessionslos. Eine bunte Mischung
also, die unsere Gesellschaft widerspiegelt. Das trifft auch
auf die einheimischen Schulerinnen und Schiler zu, von denen
rund ein Finftel Migrationshintergrund haben.

Die Entscheidung, ,Seiteneinsteiger” aufzunehmen, fiel an
oberster Stelle: ,Unser Bischof hat entschieden: Wir nehmen
alle auf”, erklart Bernd Ottersbach, Dezernent fur Schule und
Hochschule, die Haltung des Bistums Essen. Bischof Franz Josef
Overbeck hatte sich schon im September 2015 einen ,Shitstorm“
in den sozialen Netzwerken zugezogen, weil er in einer Predigt
feststellte, Wohlstandsverluste seien unvermeidbar, und wie
,die Fluchtlinge ihre Lebensgewohnheiten andern mussen, so
werden auch wir es tun mussen”. Im Dezember legte Overbeck
noch einmal nach. In einem Weihnachtsinterview mit einer
regionalen Zeitung sprach er von einer ,Reifeprufung” fur
Deutschland: Jetzt konnten die Deutschen zeigen, was es
bedeutet, zu helfen.

Mittlerweile gibt es an zwei der neun Schulen in Tragerschaft
des Bistums Essen die Klassen fur Schuler ohne
Deutschkenntnisse, in Essen und in Duisburg. Eine dritte ist



am ordenseigenen Don-Bosco-Gymnasium in Essen-Borbeck
aufgebaut. Mit dem Erfolg ist Ottersbach nach den wenigen
Monaten praktischer Erfahrung ,hochzufrieden®.

Ein Ort der Integration: das
Gymnasium am Stoppenberg in
Essen. Foto: Werner Haulner

Der Ernstfall des Helfens begann fur das Gymnasium am
Stoppenberg freilich schon vor zweili Jahren. Schrag gegenuber
dem vor 50 Jahren gegrundeten altesten Ganztagsgymnasium
Nordrhein-Westfalens entstand eine Notunterkunft fir
Gefluchtete. ,Als Nachbarschaftshilfe bildete sich eine
Gruppe, die ehrenamtlich fur erwachsene Asylbewerber Deutsch
unterrichtete”, berichtet Rudiger Gobel. Auch jetzt arbeiten
die Ehrenamtlichen weiter, konzentrieren sich aber auf die 23
jungen Menschen an der Schule. Sie geben etwa intensiven
Forderunterricht zum Beispiel in Englisch und Mathe, wenn
Schiiler vor dem Ubertritt in die Oberstufe stehen. Nicht nur
Lehrer, auch Eltern und altere Schiler beteiligen sich daran.

Gleich in vorhandene Klassen integriert

Als im Oktober die ersten Seiteneinsteiger kamen, war das fur
die Schule und fur Rudiger Gobel eine spannende Situation:
»Zum ersten Mal wirkte sich eine weltpolitische Situation auf
meinen Arbeitsplatz aus”, schildert der Schulleiter. Mit Gabi
Kons kam eine Fachkraft fur Deutsch als Fremdsprache ans Haus,



die sich nun mit Leila Haddad diese Form des Unterrichts
teilt. Das Besondere: Es gibt keine eigenen Klassen fur die
jungen Menschen, die Deutsch von Grund auf lernen missen.
Sondern sie werden in die Klassen integriert, in die sie vom
Alter her passen. In den Jahrgangsstufen von funf bis zehn hat
so jede Klasse ein oder zwei dieser Schuler. Fur den
Sprachunterricht kommen sie in drei Gruppen — je nach
Fortschritt ihrer Kenntnisse — zusammen. Sechs Mal 65 Minuten
pro Woche steht die Sprache auf dem Stundenplan.

Fur die Schilerinnen und Schuler sehen die Lehrkrafte einen
doppelten Vorteil: Sie fuhlen sich in der Sprachlerngruppe
beheimatet, weil sie dort Jugendliche treffen, die in der
gleichen Situation sind: ,Im Deutschkurs genieBen sie die
verschworene Gemeinschaft, Ubernehmen fiureinander
Verantwortung”, sagt Leila Haddad. Auf der anderen Seite
fordert die Teilnahme am normalen Unterricht und am Alltag der
anderen Schuler Sprachkompetenz und Integration erheblich.
,Der Kontakt zu Gleichaltrigen funktioniert richtig gqut*“,
erzahlt Schulsozialarbeiter Markus Schumacher: ,Die Neuen
werden an die Hand genommen. Die Mitschuler zeigen ihnen die
Raume. Und nach zwei Tagen stehen sie zusammen am Kicker. Von
eins bis zehn zu zahlen, das geht auch mit rudimentaren
Englischkenntnissen, und was ein Tor ist, das wissen alle.”
Ein paar Wochen, und schon klappt die umgangssprachliche
Verstandigung.

Eine Bereicherung fiir die Schule

FiUr das Leben der Schule sind die gefluchteten Kinder — der
Schulleiter nimmt das Wort wohl sehr bewusst in den Mund -
eine Bereicherung. ,Die da kommen, sind alle extrem
bildungswillig und bildungshungrig®, sagt Gobel. Man spure,
die Eltern wollen ihren Kindern eine bessere Zukunft eroffnen.
»,und die Madchen und Jungen wollen schnell schulisch
weiterkommen, wollen nicht in ein paar Jahren als Verlierer
dastehen.” Das fordere beide Seiten heraus. ,Mini-Netzwerke“
der Hilfsbereitschaft bilden sich. Schiler entwickeln, wenn



sie helfen, Talente, die man ihnen nicht zugetraut hatte.
,unser Denken uber Unterricht und Schule wird bereichert; wir
spiegeln wider, was unser System leisten kann“, resumiert
Gobel.

Das Engagement der einen kann auf die anderen abfarben. Bis
hinein ins Religiose: Wenn Muslime an der Schule sind und
ihren Glauben sichtbar praktizieren, sei das auch far
christliche Schiler eine Anfrage: ,Ich bin Christ, was
bedeutet das denn im Alltag?“, formuliert sie GObel. Erklaren
zu mussen, woran man glaubt, sei eine neue Situation und konne
»ganz neue Erfahrungen erdffnen”. Auch Leila Haddad hofft als
Religionslehrerin, dass christliche Schuler fur ihre religiose
Praxis etwas lernen. ,Wechselseitiges Verstandnis zu erzeugen,
Vorurteile aus Unkenntnis abbauen — das 1ist doch eine
wundervolle Sache.”

Interesse am Fach Religion

Fur Schuldezernent Ottersbach wie fur Schulleiter GoOobel ist
klar: Die katholische Pragung des Gymnasiums steht nicht zu
Debatte. ,Wir hatten auch vorher schon vereinzelt Muslime an
der Schule”, erlautert Gobel. Das waren zum Beispiel Kinder
weltoffener muslimischer Eltern, die ihrem Kind helfen wollen,
den Kulturkreis, in dem es aufwachst, besser zu begreifen. Bei
den Aufnahmegesprachen mit Eltern und Kindern wird
unmissverstandlich klar gemacht, was es bedeutet, an ein
bischofliches Gymnasium zu gehen. Das flhrte schon einmal
dazu, dass sich ein muslimisches Elternpaar dazu entschloss,
sein Kind an eine andere Schule zu geben. Denn jedes Kind
nimmt am Gymnasium am Stoppenberg am katholischen oder
evangelischen Religionsunterricht teil.

Die Lehrer machen noch eine andere Erfahrung: ,Die Schiler
sind zum Teil sehr interessiert am Fach Religion®, beobachtet
Leila Haddad. ,Sie haben viele Fragen bezliuglich des
Christentums, das sie vielleicht nur aus vagen Geruchten
kennen. Sie wollen genau wissen, was wir glauben.” Auf die



Gesprache, die sich daraus ergeben, ist Haddad ,sehr
gespannt”.

Integration: FuUr die Schulgemeinschaft an dem Essener
Gymnasium ist sie eine Herausforderung, die viel Positives
bewirkt, ist Schulleiter Rudiger Gobel uberzeugt. ,Was hier
passiert, zeigt, dass die Kinder gut aufgenommen sind und eine
Chance haben. Wir wirken einladend und offen auf Eltern und
Kinder. Gerade den Gefluchteten mit ihren oft schlimmen
Erfahrungen bieten wir den Raum und die Ruhe, sich auf die
personliche Entwicklung zu konzentrieren.”“ Doch ein rosarotes
Bild will der Schulleiter nicht malen. Er ist sich auch der
Schwierigkeiten bewusst: ,Das Ziel ist noch weit entfernt: Es
wird dauern, bis die Kinder wie ein normaler deutscher Schiler
im System behandelt und bewertet werden konnen.“

Guy Joosten verschenkt Verdis
»Don Carlo” an der
Disseldorfer Rheinoper

geschrieben von Werner HauBner | 30. Dezember 2016

Kampf der Machte: KoOnig
Philipp (Adrian Sampetrean,
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rechts) legt sich mit dem
GroBinquisitor (Sami
Luttinen) an. Foto: Hans
Jorg Michel

Die Oper in Bonn erschlieft mit ,Jérusalem” neue Verdi-
Dimensionen. Frankfurt erarbeitet mit ,Stiffelio“ einen
ungewdohnlichen, spannenden Stoff aus entlegenen Regionen der
Verdi-Rezeption und holt mit ,Oberto” dessen erste Oper ins
Licht einer validen musikalischen Wiedergabe. In Diisseldorf,
an der Deutschen Oper am Rhein, die vor Generationen fiir
avancierte Spielplane bekannt war, bleibt Intendant Christoph
Meyer seiner Linie treu. Mit ,Don Carlo” fiittert man das
iibliche Vierzig-Werke-Repertoire auf. Statt perspektivischer
Blicke ein Riickzug aufs massen- und kassenkompatible
Allerwelts-Einerlei.

Und genau dazu passend kommt die Inszenierung von Guy Joosten
daher. Die Buhne von Alfons Flores mag in ihrer goldenen
Geometrie — wozu eigentlich? — an den ,Palazzo dei Diamanti“
in Ferrara erinnern, wirkt aber in ihrer belanglosen Asthetik
wie ein modisches Tagungshaus-Foyer der siebziger Jahre. Dazu
gibt es mal brillantes, mal gedampftes Licht von Manfred Voss,
dann drohen feuerfarbene Schattierungen, und zwei Mal schaltet
sich fur kurze Momente blaues Licht ein — sich dem Verstandnis
entziehendes subtiles Interpretationsmoment oder einfach nur
der falsche Schalter in der Lichtbude? Hanger fahren rauf und
runter, der Raum wird vergroBert oder reduziert. Zum Autodafé
gibt es ein bisschen zungelnde Flammen als Projektion. So hat
man vor vierzig Jahren die Oper modernisiert.

Bettkantengefliuster

Joosten stellt — wie originell — ein Bett ins Zentrum. Darin
walzt sich der Konig auf die aus politischer Rason geheiratete
Braut seines Sohnes Carlos, wahrend der, ein geistig
beschadigter Neurotiker, von Posa zum Werkzeug seiner Plane
gemacht wird und zum final gebrillten ,Liberta“ des Duetts
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hinaussturmt. Als Bettkantengeflister nimmt Joosten auch das
hochbrisante Gesprach des Konigs mit dem unabhangig denkenden
Marquis, der sich erst mal entspannt auf die Federn lummelt.
So lappisch will Joosten offenbar eine offene
Gesprachsatmosphare signalisieren, wahrend der anklagende
Aufschrei Posas, der Konig habe Spanien den ,Frieden der
Graber” bereitet, ziemlich eindruckslos an dem Monarchen
abperlt. Auch der weibliche Hofstaat um die ehrgeizige Eboli
gruppiert sich in putzigen Ruschchenkostimen Eva Kramers auf
dem Bett, in das wenige, psychologisch unbeleuchtete Momente
spater, der Infant seine ehemalige Verlobte zieht.

Gelstig beschadigter
Neurotiker: Don Carlo
(Gianluca Terranova)

provoziert seinen Vater im
Ketzergewand. Links Ramona
Zaharia als Eboli, rechts
Olesya Golovneva als
Elisabetta. Foto: Hans JoOrg
Michel

Verschenkt ist das Autodafé, jene zentrale Scharnierstelle in
der Oper, in der Verdi das Meyerbeer’sche Politdrama mit den
intimen seelischen Tragddien verschmilzt. Da leistet sich
Dusseldorf einen brutalen Strich und fihrt damit langst
uberwunden geglaubte Traditionen geringschatzender Eingriffe
in Verdis Partituren weiter — man stelle sich so etwas 1in
Wagners ,Lohengrin“ vor! Dass die flandrischen Gesandten mit



Eselsohren auftreten, angefuhrt von Carlos im Ketzerkostum,
ist eigentlich nicht mehr wichtig — die Inszenierung hat zu
diesem Zeitpunkt schon langst ihre Chancen verspielt.

Ohne Tiefenblick

Und die hatte es gegeben: Aus dem schwachen, mit Komplexen und
Ticks belasteten Carlos, der sich vor Konflikten unter der
Bettdecke verkriecht, hatte eine konsequent beleuchteter
Charakter werden konnen. In Elisabetta sieht Joosten offenbar
eine selbstbewusste junge Frau, die dem Konig offen 1ins
Angesicht widerstehen kann, aber die Schemen einer
Personenkontur scharfen sich nicht. Der Moment im Autodafé, in
dem sie ihm ihre Hand verweigert und er sie sich gewaltsam
nimmt, war eines der wenigen Signale einer Deutungsidee. Aber
sie verpuffen im goldenen Rahmen und der lahmenden Fadesse
einer Personenflihrung ohne Tiefenblick.

Hatte es nun wenigstens sangerische Lichtblicke gegeben. Aber
die Deutsche Oper am Rhein wird auch da ihrem fruheren Ruf
nicht mehr gerecht. Zwar wird Gianluca Terranova applaudierend
gefeiert, aber das tauscht nicht daruber hinweg, dass er ein
finessenlos, bisweilen grob singender neo-italienischer
Lautstarke-Tenor ist. Mit seiner festgesessenen Stimme bemuht
er sich spurbar um den lyrischen Bogen, um den fein
schmelzenden Ton. Da er aber standig Druck anwenden muss,
fehlt ihm die geschmeidige Entfaltung des Klangs, die
technisch abgesicherte dynamische Flexibilitat, die leicht
ansprechende Hohe. Die Misere heutigen Verdi-Gesangs konnte
Terranova trefflich exemplifizieren. Ahnlich der diesmal
enttduschende Laimonas Pautienius mit einem galligen, zu weit
hinten sitzenden Bariton. Die chevaleresken Tone in der Szene
mit Eboli fehlen ihm ebenso wie der idealistische Ton des
Freiheitsstrebens oder die verklarten Momente der Todesszene.

Sami Luttinen hat nicht, was Verdi mit ,tinta“ bezeichnet,
jene untergrindige Farbe des Bedrohlichen in der Stimme. Sein
Bass erklimmt die Hohe mit Kraft, bleibt im Zentrum



unverbindlich. Das Duett mit dem Konig verharrt im Rahmen
einer jovialen Unterhaltung. Fir Adrian Sampetrean eine
Herausforderung, die er — wie das klagende Bekenntnis seiner
existenziellen Einsamkeit in seiner Arie — mit Anstand
bewaltigt, auch wenn ihm die Reife der Gestaltung noch abgeht.

Olesya Golovneva ist eine anruhrende Elisabetta mit Momenten
der Zerbrechlichkeit wie der inneren Starke, die sich
stimmlich beglaubigen kann, so lange keine Tiefe gefordert
ist. Aber sie hat das wehmutige Legato, mit dem sie ihrer vom
Konig gedemutigten Freundin ihr Herz mit zurick nach
Frankreich gibt; sie hat auch den abgeklarten Blick auf die
,Vanitas” des Lebens, deren Erkenntnis den alten Karl V. ins
Kloster gehen lieR.

Jeder erledigt nur sein Ding

Ramona Zaharia bringt fur die Prinzessin Eboli glanzvolle
Substanz, ansprechende Hohe und eine gut fundierte Tiefe mit,
offenbart aber auch, dass ihr fur ein entspanntes Singen der
Verzierungen des Schleierlieds die Lange des Atems fehlt.
Torben Jurgens erklart mit respektablem Bass den tiefen Irrtum
des ehrgeizigen, zu Staub zerfallenen Kaisers Karl V., Anna
Tsartsidzes leichter Sopran veredelt die wenigen Satzchen des
Pagen Tebaldo, Natali Dzemailova kleidet als Contessa Aremberg
ihren Schock Uber den brutalen Konig in Eleganz. Ibrahim
Yesilay (Lerma) und Sylvia Hamvasi (Stimme vom Himmel) bleiben
ihren Partien nichts schuldig. Gerhard Michalskis Chor, 1in
seiner zentralen Szene in den Hintergrund verbannt, singt sich
routiniert durch die Oper.

Das Orchester leitet der Ukrainer Andriy Yurkevych, GMD der
Polnischen Nationaloper Warschau. Er tut sein Bestes, um dem
Abend musikalisch Belang zu geben, wahlt aber schwankende
Tempi, deren Sinn nicht aufgeht, zumal er gegen Ende hin die
Sanger mit zaher Langsamkeit strapaziert. Der Eindruck drangt
sich auf, dass auf der Buhne und im Graben jeder sein Ding
erledigt, ohne den Kontakt Uber ein Minimum hinaus zu pflegen



oder gar in den Dienst einer gemeinsamen musikalischen Aussage
zu stellen. Und das Ding im Graben kommt, wie bei den
Diusseldorfer Symphonikern leider ofter, nicht Uber solide
Routine hinaus, gewlrzt hier und da durch sorgfaltig
modellierte solistische Momente. Alles in allem ein
verzichtbarer Opernabend. Schade um die Zeit.

Weitere Vorstellungen am 27. Februar, 3., 6., 13., 19., 28.
Marz, 2. April. Karten: (0211).89 25 211, www.operamrhein.de

Lohnende Begegnung: Verdis
Erstling ,,Oberto”

geschrieben von Werner Haullner | 30. Dezember 2016

Das Ensemble: Vorne (von
links) Karen Vuong (Imelda),
Claudia Mahnke (Cuniza),
Sergio Escobar (Riccardo),
Maria Agresta (Leonora),
Kihwan Sim (Oberto) wund
Jader Bignamini
(Musikalischer Leiter) sowie
im Hintergrund das
Frankfurter Opern- und
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Museumsorchester. Foto:
Wolfgang Runkel

Flankierend zur gewichtigen Inszenierung von Giuseppe Verdis
nStiffelio” widmet sich die Frankfurter Oper in zwei
konzertanten Auffuhrungen dem 1839 an der Scala uraufgefiuhrten
Erstling des Meisters aus Sant’Agata. ,Oberto, Conte di San
Bonifacio” war damals durchaus ein Erfolg, schaffte es aber
nicht, iiber die Alpen vorzudringen. Das gelang Verdi erst mit
seinem ,Nabucco”. Erst 1999 erlebte die Oper in Passau ihre
deutsche Erstauffiihrung, steht aber seither nur gelegentlich
irgendwo auf einem Spielplan.

Die Muhe ist es wert, sich Verdis Einstand in der Welt der
Oper mit erstrangigen Kraften und optimaler musikalischer
Sorgfalt zu widmen. Denn der damals 26-Jahrige verschafft sich
als fertiger Komponist Zugang zu unseren Ohren. Sicher: Verdi
erreicht noch nicht die psychologische Tiefe der
Charakterstudien von ,I Masnadieri“, noch nicht die
Ensemblekunst spaterer Finali. Aber der dramatische Instinkt,
mit dem er das Libretto des Gelegenheitsdichters Antonio
Piazza — eine vorlagenlos erfundene Ritterstory aus der Zeit
Ezzelino da Romanos — vertont, packt treffsicher zu.

Ohne die wehmutigen Subtilitaten Donizettis, ohne die
passionierten Melodielinien Bellinis, ohne die versierte, auch
erfindungsreiche Routine eines Mercadante zieht Verdis Musik
dennoch in ihren Bann: Der Rhythmus ist schlagkraftig
ausgebildet, die Melodien langweilen nicht, und in Chdren und
Ensembles blitzt auf, was Verdi spater, etwa in ,La Traviata“,
veredelt durch schmeichelnde Ohrwurm-Melodien, perfektioniert
hat.
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Milano, Teatro alla Scala:
Ort des Debuts von Giuseppe
Verdi als Opernkomponist im
Jahr 1839. Der Stich stammt
von etwa 1790.

Wer den ,0Oberto“ nicht aus der Perspektive des ,0Otello“,
sondern vor dem Panorama der italienischen Oper der 1840er
Jahre liest, wird verstehen, warum das verwohnte Mailander
Publikum damals dem Provinzler aus Busseto zugejubelt hat.
Keine Geringere als Verdis spatere Frau, die Sangerin
Giuseppina Strepponi, soll auf Impresario Bartolomeo Merelli
eingewirkt haben, das Werk aufzufuhren, wie Verdi-Spezialist
Anselm Gerhard im Programmheft mitteilt.

In Frankfurt erfahrt Verdis Partitur dank des jungen
Italieners Jader Bignamini am Pult des zu grollem Engagement
aufgelegten Orchesters eine erstklassige Behandlung. Endlich
wieder einmal ein junger Verdi-Dirigent, der weill, wie’s geht.
Bignamini verhetzt kein Tempo, sperrt kein Metrum in den Kafig
trockener Exaktheit, spannt melodische Bodgen herrlich weit
auf, halt den Rhythmus weit entfernt von der kruden
Leierkasten-Eintonigkeit, mit der angeblich Verdis ,hm-ta-ta“
dem walschen Primitivismus huldigt.

Wie die Cellisten des Frankfurter Orchesters ihre Pizzicati
zupfen, wie die Streicher ihre ,eintonigen” Begleitfiguren
modellieren, wie die Blaser ihre Akzente setzen oder 1ihre
Tongirlanden um Melodien winden, hat Vorbildcharakter. Verdi,
erlost aus despektierlicher Routine; das Einfache in seiner



Musik zu duftiger Schonheit stilisiert.
Optimal besetzte Solopartien

Frankfurt hat keinen Aufwand gescheut, um die funf Solopartien
optimal zu besetzen. Ihr Debut am Haus gab Maria Agresta —
Odabella in Parma, Spontinis Vestalin in Dresden, Desdemona in
Zirich, Norma in Paris und Mimi in Wien und an der
Metropolitan Opera. Ein italienischer Sopran, wie man ihn
heute selten hort, unangestrengt stromend, mit einem
kontrollierten, den Ton bereicherndem Vibrato, einem
hinreiBenden Piano und einer flexiblen, am Ausdruck
orientierten Dynamik. Ihr zur Seite als ihre groBherzige, aber
ungluckliche Konkurrentin um die Hand von Riccardo, Conte di
Salinguerra, zeigt das langjahrige Frankfurter
Ensemblemitglied Claudia Mahnke, dass ihr trotz der Bayreuther
Heldinnenrollen und trotz eines ausgepragten Vibratos nach wie
vor gepflegte Piani und lyrische Intensitat gelingen. Karen
Vuong — im Juni die Micaela in der neuen Frankfurter ,Carmen”
— zeigt als Imelda einen 1leichten, gut fokussierten,
brillanten Ton.

Der alte Graf Oberto ist sozusagen das Urbild aller Verdi-
Vaterrollen: Er ist einer der halsstarrigen, dem Gluck ihrer
Kinder entsetzlich im Wege stehenden Figuren, hatte alle Wege
zu Friede und Versohnung offen, opfert sie aber seinem
brachialen Ehrbegriff. Kihwan Sim, 2012 aus dem Frankfurter
Opernstudio hervorgegangen, gibt dieser verstorenden Figur mit
seinem schon gefuhrten Bassbariton nobel-entriuckte Zuge und
halt ihn von veristischer Brutalitat zuruck.

Mit den Tenoren Gluck zu haben, 1ist bei Verdi schwierig.
Sergio Escobar bemiht der sich splurbar um einen
differenzierten Vortrag, versingt sich aber in seiner ersten
Cabaletta unglucklich und rettet sich in der HOhe mit bloBer
Kraft. Auch wenn ihm im zweiten Akt der Zugriff auf
Mezzoforte- und Piano-Regionen eher gelingen sollte — ein
Tenor mit Schmelz und einer entspannt-noblen Phrasierung ist



er nicht. Tilman Michaels Chor kommentiert die Handlung mit
lyrischen Erwagungen; die Sangerinnen und Sanger fassen Licht
und Schatten, Hoffnung und Unheil in klangliches Ebenmaf. Eine
lohnende Begegnung!

Weitere Auffiihrung am 20. Februar.
Info. http://www.oper-frankfurt.de/de/pagel019.cfm?stueck=727

Elementare Eifersucht:
Giuseppe Verdis ,Stiffelio“
an der Oper Frankfurt

geschrieben von Werner HauBner | 30. Dezember 2016
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Kein Raum fur Intimitat: die
glaserne Kirche in Johannes
Schutz’ Buhnenbild fur den
Frankfurter ,Stiffelio”.
Foto: Monika Rittershaus

Dieser Kirchenbau ist glasern. Alles ist sichtbar. Es gibt
keinen Raum fiir das Intime zwischen den Menschen. Eine Frau
steht abseits. Ihr hiiftlanges Haar ist ein Signal: Es verrat
sexuelle Attraktivitat - ein Fetisch fiir Manner. Und es
zeichnet sie als Siinderin. Denn in der christlichen Gemeinde,
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zu der Lina gehort, ist die Ehe heilig. Und ihr sexuelles
Vergehen ein unaussprechliches Verbrechen.

In seiner Frankfurter Inszenierung von Giuseppe Verdis immer
noch selten gespieltem Meisterwerk ,Stiffelio” hat der
australische Regisseur Benedict Andrews das von Buhnenbildner
Johannes Schutz geschaffene Symbol sinnstiftend eingesetzt.
Zunachst ein bescheidenes, kreuzformiges Kirchlein ohne Turm,
wie es in vielen angelsachsischen Landern auf dem Land
anzutreffen ist, ruckt es im ersten Gebet Linas als schwarzer,
bedrohlicher Schattenbau in den Hintergrund, hebt sich im
zweiten Akt zu einem wuchtig aufragenden Kreuz, gerat aus dem
Lot, als sich der Konflikt um den Ehebruch Linas zuspitzt und
strahlt am Ende, brichig erleuchtet, Uber der Szene, in der
Stiffelio, ihr Ehemann und gleichzeitig Pastor der
protestantischen Gemeinde, ein Bibelwort aus dem Johannes-
Evangelium in die Tat umsetzt: Wie Jesus der Ehebrecherin, so
verzeiht Stiffelio seiner Gattin.

Andrews hat sich 1in Deutschland unter anderem mit
Regiearbeiten an der Berliner Schaubuhne, mit einer
preisgekronten Inszenierung von Botho StrauB™ ,GroB und klein“
— sie wurde auch bei den Ruhrfestspielen in Recklinghausen
gezeigt — und mit Sergej Prokofjews mystischer Oper ,Der
feurige Engel” an der Komischen Oper Berlin empfohlen. Bernd
Loebe hat ihn, stets auf der Suche nach interessanten neuen
Namen, an die Frankfurter Oper geholt.

Seine Handschrift ist nicht plakativ, bedient sich keiner
privatistischen Chiffren. Andrews setzt darauf, das
Beziehungsgeflecht zwischen den Menschen spirbar zu machen,
kann auf der Buhne schmerzhafte Spannung erzeugen. In dem
Moment, in dem die scheinbar geordnete Welt der kleinen
Gemeinschaft auseinanderbricht, beginnt die Drehbidhne zu
rotieren: Die Figuren verlieren den Boden unter den FuBen,
sind gezwungen, sich zu orientieren, konnen sich nicht mehr in
einem stabilen Koordinatensystem halten. Die Bewegung mag
nervig sein — konsequent ist sie.



Dominanz und Bedrohung: das
Kreuz ist ein ambivalentes
Symbol in der Inszenierung

von Giuseppe Verdis
,Stiffelio”“. Foto: Monika
Rittershaus

Wie gezielt Andrews szenische Zeichen einsetzt, zeigt ein
anderes Detail: Stiffelio, von einer Dienstreise
zuruckgekehrt, predigt seiner Gemeinde uUber die Schlechtigkeit
der Welt. Er steht dabei innerhalb des Kirchleins an einem
Fenster, durch das er die Zuschauer adressiert. Es 1ist der
Blick von innen nach auBen — aus der geschlossenen, moralisch
eindeutig georteten Gemeinde, hinaus auf die AuBenwelt. Aber
die Predigt wird so auch als ,Fensterrede” qualifiziert: Als
Stiffelio entdeckt, dass seine Frau keinen Ehering mehr tragt,
gerat er auller sich. Verdi greift musikalisch zu entfesselter
Dramatik, die den 37 Jahre spater uraufgefihrten ,O0tello”
ahnen 1lasst.

Stiffelios Eifersucht bricht im zweiten Akt noch elementarer
aus: Er vergisst sogar den ,heiligen Ort“, den er vorher
eingeklagt hat, und schwort dem Sexpartner Linas furchtbare
Rache mit der Waffe in der Hand. Verdi zeigt sich in dieser
Szene auf dem Hohepunkt seiner musikalischen
Charakterisierungskunst. Das ,Miserere” aus dem Hintergrund
ist wie eine innere Stimme, die Stiffelio erinnert, dass Jesus
selbst am Kreuz noch dem Verbrecher vergeben hat. Auch fur das
damals unerhorte Ende — ein Gottesdienst auf offener Szene mit
langem Orgelsolo — findet Verdi eine lapidare, aber durch ihre



schroffe Kiurze so anruhrende wie dramaturgisch packende
Sprache.

So man in einer Oper davon sprechen kann, ist Verdis Theologie
in ,Stiffelio” beachtlich. Gemeinsam mit seinem Librettisten
Francesco Maria Piave charakterisiert er in gewohnter,
skizzenhaft anmutender Kurze die ambivalente Atmosphare
solcher verschworener religioser Gemeinschaften, gepragt von
einem hohen Ideal, von Eifer und Entschiedenheit; auf der
anderen Seite aber auch bedroht von Rigorismus,
Sozialkontrolle und moralischer Uberstrenge. Dafiir stehen bei
Verdi der alte Geistliche Jorg, ein unermidlicher Mahner an
die religiosen Pflichten, und Linas Vater Stankar. Der
Offizier versucht mit allen Mitteln, den Ehebruch seiner
Tochter zu kaschieren, um die Familienehre zu retten und die
Stabilitat der Gemeinde zu sichern. Dafur schreckt er auch vor
einem Mord nicht zurick, den er schliellich an Linas Verflihrer
Raffaele vollzieht. Der wiederum ist einer der schwachen
Verdi’schen Liebhaber, eine Person ohne Profil.

In ,Stiffelio” erkennen wir Themen wieder, die Verdi ein Leben
lang beschaftigt haben. Die verblendeten Vater — Stankars
Duett mit Lina erinnert an Vater Germont in ,La Traviata“ -
und die rigorosen Systeme, gestutzt von Geistlichen, denen
jeder Anflug von Barmherzigkeit fremd ist, wie dem Inquisitor
in ,Don Carlo“. Es mag auch sein, dass die Ehebruch-Thematik
des ,Stiffelio” Verdi besonders beruhrt hat: Er lebte zu der
Zeit mit seiner spateren Frau Giuseppina Strepponi zusammen,
ohne verheiratet zu sein, und hat die moralische Missbilligung
in seiner Heimat schmerzlich erfahren.



Das Kreuz leuchtet im
Finale. Vergebung erdffnet
eine Perspektive. Foto:
Monika Rittershaus

Auch die Gemeinde in Andrews‘ Frankfurter Regiearbeit findet
die verzeihende Reaktion Stiffelios nicht gut: Die Damen in
ihren bunt gemusterten, zuchtig uUbers Knie reichenden
Kleidern, die Manner in ihren korrekten Hemden, Krawatten und
Blousons — Victoria Behr hat sich von Fotos einer
mennonitischen Gemeinde in Suddamerika anregen lassen — nehmen
ihre Stihle und gehen. Aber der Raum ist geoffnet, die Frau,
der Prediger, das Evangelienbuch stehen im Licht des Kreuzes.
Andrews legt nahe: Eine Perspektive hat sich eroffnet.

Die musikalischen Perspektiven, die Verdi mit der 1850 1in
Triest schon dank der Zensur verstummelt uraufgefuhrten Oper
eroffnete, konnen erst gewlrdigt werden, seit 1968 Abschriften
des verloren geglaubten Werks im Konservatorium von Neapel
entdeckt wurden. In KOln gab es 1972 einen ersten Versuch in
Deutschland, sich dem ,Stiffelio“ zu nahern. Erst seit 1993
eine kritische Edition auf der Basis der in Verdis Villa S.
Agata aufbewahrten Teile des Autographs erschien, waren
gultige Auffuhrungen moglich. Doch trotz seiner unverkennbaren
Qualitaten blieb ,Stiffelio” eine Raritat. Man arbeitet sich
lieber zum hundertsten Mal am unmittelbar danach entstandenen
,Rigoletto” ab. Erst in jungster Zeit ruckt das Werk dank der
Inszenierungen in Wien, Mannheim, Krefeld und jetzt Frankfurt
starker in den Blick der deutschen Opernlandschaft.



Sorgfaltig ausdifferenzierte Vielfalt in der Musik

Fir die Musik zeichnet in Frankfurt Jérémie Rhorer
verantwortlich, ein seit einigen Jahren vor allem mit Mozart-
Opern erfolgreicher Dirigent, der nun mit ,Stiffelio” seinen
ersten Verdi dirigiert. Man spurt seine Herkunft aus der
historisch informierten Praxis — Mark Minkowski etwa ist einer
seiner Mentoren — 1in der sorgfaltig ausdifferenzierten
Vielfalt, mit der er Dynamik und Akzentuierung lebendig macht.
Phrasen einfach so durchziehen — das gibt es bei Rhorer genau
so wenig wie den bedenkenlosen Larm, den man etwa vor kurzem
in einer ,Stiffelio“-Neuinszenierung am venezianischen Teatro
La Fenice von dem jungen Italiener Daniele Rustioni zu horen
bekam.

Aber Rhorers Zugang hat auch seine Tucken, etwa wenn er das
eingangige dritte Thema der Quverture zu eilig nimmt und das
Tempo steif formt. So wird Verdi zur geschmahten
,Leierkasten”-Musik. Und ein Crescendo ist bei ihm eben etwas
Anderes als bei Rossini mit seinem lustvollen mechanistischen
Spiel. Auch die Ensembles dirigiert Rhorer bisweilen zu
quadratisch, ohne mit den Sangern zu atmen. Niemand hat — auch
in der ,alten” Musik — ein Verbot flexibler Phrasierung
aufgestellt, wie sie fur Verdis expressive Melodik essentiell
ist.

Sara Jakubiak als Lina
(links) und Russell Thomas
als Stiffelio. Foto: Monika



Rittershaus

Auch bei den Sangern bleibt die Frage nach stilistisch
adaquatem Verdi-Gesang ein bisweilen schmerzliches Thema.
Russell Thomas, der laut Libretto ,ahasverianische” Pastor
Stiffelio, hat die stimmliche Statur eines Otello, projiziert
strahlende Tenorattacken in den Raum, uberzeugt durch eine
unverspannte, glanzend fundierte Tongebung. Zumindest, solange
es dramatisch bleibt. Die leisen Tone, die ,erstickte” Stimme,
die halblaute Farbe des Entsetzens, der Verzweiflung oder der
Drohung sind dagegen technisch zweifelhaft mit einer Art
Falsett dunn und hauchig gebildet.

Sara Jakubiak kann fur die Lina einen groBen, zur Passion und
zu seelenvollem Lyrismus fahigen Sopran einsetzen, aber ihr
Ton spricht nicht leicht genug an, um die Kantilene der
Sehnsucht, die herbe SiuBe der Trauer, das verloschende Licht
gebrochener Lebenskraft in der Lasur eines souveranen Verdi-
Soprans schimmern zu lassen. Dario Solari prasentiert als
Stankar, was man sich gemeinhin unter italienischem Gesang
vorstellt: einen groBen, lauten, rauen Bariton.

Alfred Reiter gibt dem Jorg einen oOligen, in den Ensembles
reibungsvollen Bass. Vincent Wolfsteiner, als Raffaele der
Ausloser aller Konflikte, hatte einen schlechten Abend — von
seiner bisherigen Wirkungsstatte Nurnberg hat man von dem
Tenor weit bessere Eindrucke mitgenommen. Der Chor Tilman
Michaels zeigt sich prasent und bewegungsfreudig; das
Frankfurter Orchester beherrscht Verdis Leichtigkeit ebenso
wie das zupackende Fortissimo, ohne in Larm zu verfallen oder
die Sonoritat des Tons zu dunn und luftig zu fassen.

Fur die Rezeptionsgeschichte dieser Oper ist Frankfurt — nach
Helen Malkowskys Uberzeugender Inszenierung 1in
Krefeld/Monchengladbach zum Verdi-Jahr 2013 — ein Meilenstein
und hoffentlich ein Impuls.

Auffiihrungen in Frankfurt: 25., 28. Februar; 3., 5. und 12.



Marz. Info: www.oper-frankfurt.de

Die Heilige Stadt als Ziel
der Sehnsucht: Giuseppe
Verdis , Jérusalem” 1in Bonn

geschrieben von Werner HauBner | 30. Dezember 2016

Ein ,Mann der Schmerzen“:
Gaston (Sébastien Gueze),
gedemutigt wund an den
Pranger gestellt. Foto:

Thilo Beu

Noch vor Beginn der Oper erscheint sie: Jerusalem, die Heilige
Stadt, die Stadt des Tempels und der zwolf Tore. Das
Sehnsuchtsziel von Pilgern aus Judentum, Christentum und
Islam, das Ziel des Eifers und der Gier von Kreuzfahrern, die
Stadt der Konflikte, aber auch des friedlichen Miteinanders
von Religionen. In der Inszenierung von Giuseppe Verdis
auBerst selten gespielter Oper ,Jérusalem” in Bonn steht die
mittelalterliche Zeichnung der Stadt aber fiir mehr als einen
historischen Schauplatz: Regisseur Francisco Negrin meint das
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himmlische Jerusalem aus dem 21. Kapitel der Johannes-
Offenbarung.

Kein irdisches Ziel also, das Paco Azorin auf den Vorhang
seiner Buhne abbildet. Sondern — nach christlichem Verstandnis
— die Erfullung der irdischen Pilgerschaft des Menschen
uberhaupt. Der Ort, an dem Gott ,alle Tranen abwischen” wird,
das Zentrum eines ,neuen Himmels und einer neuen Erde“, die
Stadt, in deren ewigem Licht auch die ,Volker” einhergehen
werden. Der Weg dorthin, so legt es eine auf den Vorhang
projizierte Linie nahe, fuhrt durch Vorhtélle, Fegefeuer und
Holle. Limbo, Purgatorio und Inferno — da lasst der Regisseur
Dantes ,Divina Commedia“ gruBen, offenbar eine andere Quelle
seiner Inspiration.

Negrin widersteht der Versuchung, Verdi im Sinne eines
Historiendramas zu lesen; er vermeidet auch vordergrindige
Aktualisierung: Es gibt weder Intifada noch Syrienkrieg.
Sondern im Zentrum steht der Leidensweg eines jungen
Liebespaares, Gaston und Hélene, vor dem gewaltigen epischen
Hintergrund des ersten Kreuzzugs (1095 bis 1099), der mit der
Eroberung Jerusalems endete.

Das entspricht der Konzeption Verdis. ,Jérusalem” ist seine
erste Oper fir Paris, eine 1847 uraufgefiihrte Uberarbeitung
der vier Jahre zuvor an der Mailander Scala erschienenen ,I
Lombardi alla prima crociata”“. Verdi hat die Musik stark
verandert, den vielfaltigeren Modglichkeiten des Pariser
Orchesters angepasst und einige Teile vollig neu komponiert.
Vor allem hat er die Akzente verschoben: In den ,Lombarden”
steht der kriegerische Konflikt des Kreuzzugs starker im
Vordergrund, bildet die Taufe des (muslimischen) Oronte den
Knotenpunkt der Dramaturgie.



Von der Erde durch
die Holle zum
Himmel: Gaston
(Sébastien Gueze)
und Hélene (Anna
Princeva) in Verdis

,Jérusalem” in
Bonn. Foto: Thilo
Beu

In ,Jérusalem” konzentrieren Verdi und seine Librettisten
Alphonse Royer und Gustave Vaéz das Stlick auf einen Konflikt
im christlichen Lager; der Kreuzzug bildet einen historisch
korrekt gestalteten Rahmen. Verdis Intention zeigt sich schon
in der ersten Szene, in der er das Paar mit einem intimen,
sensiblen Duett und einer Preghiera der Hélene einfihrt.
Dieses ,Ave Maria“ 1ist theologisch prazis angelegt: Es
erwelitert die individuelle Bitte an Maria (,trockne meine
Tranen”), verknupft das Beten um persdnliches Gluck mit dem
allgemeinen Wohl: ,Mach, dass der Hass in diesen Mauern
erlischt, ebenso wie meine Furcht”.

Durch Video-Projektionen in der Bithne (Joan Rodén, Emilio
Valenzuela Alcaraz), einer abweisenden, dunkelgrauen, mit
unregelmaRigen Offnungen aufgebrochenen Betonrdhre, weckt
Negrin den Eindruck einer irrealen Raum-Zeit-Reise. An den



Gelenkstellen der Akte rasen Linien auf den Tunnelwanden auf
den Zuschauer zu, entwickeln einen Sog in eine unendlich
scheinende Ferne.

Der Flug durch die Spharen fihrt die Menschen in Verdis Oper
zu den Orten ihrer Verhangnisse. Gaston, eines Mordversuchs
angeklagt wund verbannt, wird von den Kreuzfahrern
erbarmungslos gedemitigt. Hélene fallt auf der Suche nach
ihrem Geliebten dem Emir von Ramla in die Hande, dessen Frauen
die schone Fremde misshandeln. Und Roger, der seinen
Nebenbuhler Gaston eines Mordes bezichtigt, zu dem er selbst
angestiftet hat, verzehrt sich in Reue und asketischer
Entbehrung.

Im Raum-Zeit-Tunnel zu den
Stationen des Leidens: Das
Buhnenbild Paco Azorins fur
Verdis ,Jérusalem“ in Bonn.
Foto: Thilo Beu

Negrin hat also eher Zustande als konkrete Orte im Sinn, in
die das Schicksal — oder theologisch scharfer: die an das Boése
verfallene Welt — das schuldlose junge Paar treibt. Gastons
Qualen ruckt er immer wieder assoziativ in die Nahe der
Passion Jesu: Am Ende des ersten Akts drangt die Menge den
vermeintlich Schuldigen an eine Wand, an der er mit
ausgebreiteten Armen wie ein Gekreuzigter haftet.

Im dritten Akt, als der papstliche Legat Gaston erbarmungslos



demutigt, die Kreuzritter ihm die Insignien ritterlicher Ehre
— Helm, Schild, Schwert — zerschlagen, steht er erhoht auf
einem Podest wie auf einem Pranger: ein verachteter ,Mann der
Schmerzen”“, eine aus dem Propheten Jesaja vertraute
Beschreibung, die Handel in seinem ,Messiah” mit Bezug auf
Jesus zitiert. Die Kreuzfahrer mit ihrer wilden Gier auf Hass,
Blut und Tod, entfesseln vorher einen Karneval der
Grausamkeit. Domenico Franchis Kostume lassen an
spatmittelalterliche Hollenszenen denken — wobei, wenn die
Teufel und Damonen zu konkret ausfallen, die Grenze zum alten
Pappmaché-Theater gestreift wird.

Am Ende des Gangs von der Erde durch die Holl‘ zum Himmel
wiunscht sich der sterbende — vermeintliche — Brudermoérder
Roger, die Stadt des Herrn zu erblicken. Der Horizont oOffnet
sich, die Menschen schauen mit ihm ins Licht. Ein
transzendierendes Bild: Liebe, Reue und Versohnung haben sich
den Weg zum leuchtenden ,Jerusalem” erkampft.

Verharrend im Dunkel bleiben in der Lesart Negrins die Fuhrer
des Kreuzzugs, der Graf von Toulouse und der papstliche Legat.
Der Fuhrer der mordlustigen, von christlicher Liebe und
Barmherzigkeit unberuhrten Ritterhaufen erweist sich im
dritten Akt auch als einer der verblendeten Vater Verdis. Der

andere, ein ,Vater im Geiste”, 1ist einer jener harten
Priester, die bis in ,Don Carlo” und ,Aida“ auftauchen;
Vertreter einer herzlosen, juristisch gefassten

Buchstabenreligion, die der antiklerikale Verdi so sehr
hasste.

Hat der Regisseur also gezeigt, wie man Verdis ,Jérusalem”
gleichnishaft und mit christlichem Subtext deuten kann, so hat
Dirigent Will Humburg erschlossen, wie ernst Verdis
vernachlassigte Werke zu nehmen sind. Denn die Musik dieser
Oper, Verdis erster Arbeit fur Paris, 1ist sorgfaltig
ausgefihrt und mit Sinn fur expressive instrumentale Details
gestaltet. Verdi nahm die Ausdrucksmittel der grand opéra
Aubers und Meyerbeers an, gab ihnen aber ein eigenes Geprage.



Kritiken der Urauffihrung sahen darin Schwachen; ihr Urteil
setzte sich unglucklicherweise in der Literatur fort. So kam
es erst 1995 zur oOsterreichischen Erstauffuhrung von
,Jérusalem” in Wien. Und in Deutschland war die Bonner
Inszenierung die erste szenische Auffuhrung dieser Oper 1in
franzésischer Originalfassung! Andere Hauser, die sich einer
JVerdi-Pflege” ruhmen, sollten besser schamvoll schweigen:
Nicht einmal die Jubildumsjahre 2001 und 2013 waren ihnen
Anlass, einen Blick auf dieses Werk zu werfen.

Chor und Extrachor der Oper

Bonn — hier mit Csaba
Szegedi als Graf wvon
Toulouse - sind stark

gefordert und bewahren sich
bravourds. Foto: Thilo Beu

Will Humburg, erfahrener Verdi-Dirigent, setzte die Musik in
all ihrer Frische und Subtilitat um, konnte sich auf ein
diszipliniertes und stilistisch aufgeschlossenes Orchester
verlassen. Die modernen Sax-Horner, die Verdi fur die
Biuhnenmusik vorgesehen hatte, waren leider gestrichen, aber
das konventionelle Instrumentarium im Graben inspirierte
Humburg zum Kontrast von straffen, rhythmisch gescharften
Tempi und geldster, agogisch lockerer Phrasierung. Klangschone
Soli, kompakte Tutti ohne protzige Lautstarken, ein flexibles
Metrum fern jeder sich akkurat gebenden, ,prazisen” Steifheit
und sorgsam gewahlte Farben garantierten eine ausgereifte,
spannende und durch und durch stilistisch uUberzeugende



Interpretation.

Beflugelt und mit innerer Energie bei der Sache zeigte sich
auch Chor und Extrachor des Theaters Bonn. Der krude Ton der
gewalttatigen Kreuzritter, die sehnsuchtsvollen Erinnerungen
des Pilgerchores, die gedampften Klange der Gebete fordern die
Gestaltungskraft der Sangerinnen und Sanger — und der seit
dieser Spielzeit amtierende Chordirektor Marco Medved hat sie
auf ein Optimum gebracht.

Die Solisten demonstrieren ein weiteres Mal, wie schwer Verdi
zu singen ist. Sébastien Gueze, in Bonn und Wiesbaden schon
als Offenbachs ,Hoffmann®“ zu horen gewesen und demnachst auch
am Aalto-Theater zu Gast, ist kein genuiner Verdi-Tenor. Zwar
verfugt er Uber Leichtigkeit und HOhe, setzt seine zu weit
hinten positionierte Stimme aber zu oft unter Druck, intoniert
dann unsauber und hat weder Schmelz noch Passion. Immer wieder
verhindert auch ein ausgepragtes Vibrato einen ausgeglichenen,
in ein schones Legato eingebundenen Ton. Dass Guéze engagiert
und musikalisch singt, bleibt auBer Zweifel — aber ob Gaston
die richtige Partie fur ihn 1ist, muss nach diesem fur ihn
dennoch sehr erfolgreichen Premierenabend fraglich bleiben.

Auch bei Anna Princeva, seiner Partnerin als Hélene, bleiben
trotz ihres glaubwirdig gestaltenden Einsatzes Zweifel: Nicht
so sehr in den delikaten Piano-Schattierungen des ,Ave Maria“.
Auch nicht in der Attacke und in den virtuosen Verzierungen.
Eher in der gezwungen wirkenden Tongebung, im scharfen Vibrato
und im Mangel an schmiegsamem Legato. Der dritte im Bunde, der
auf vielen Buhnen gefeierte Franz Hawlata, fuhrt sich mit
einer psychologisch zwischen unerflillbarer Liebe, tiefer
Melancholie und schneidender Rachsucht changierenden Arie ein.
Aber der Klang der Stimme bleibt hohl und topfig, einfarbig
und in der HOohe dunn. Auch seine grandiose Szene zu Beginn des
zweiten Akts kann Hawlata noch nicht genlgend mit Farbe und
Flexibilitat adeln. Erst im Finale lauft der Bassbariton zu
groBer Form auf, gestaltet einen bewegenden Abschied aus einem
bis zuletzt ins Unheil verstricktem Leben.



Priit Volmers rauer Bass entspricht dem Charakterbild des
hartherzigen Priesters Adhemar de Monteil; Giorgos Kanaris
gibt dem Emir von Ramla die entschiedenen, aber auch fast
zartlichen Zige eines aufgeklarten Fursten — szenisch durch
Haartracht und Kostum unterstitzt. Csaba Szegedi, eine Stutze
des Ensembles der Ungarischen Staatsoper Budapest, entspricht
als Graf von Toulouse am ehesten dem Ideal einer geschmeidigen
Verdi-Stimme. Alles in allem eine verdienstvolle Tat des
Theaters Bonn, das seine Serie entlegener Verdi-Opern in der
nachsten Spielzeit mit ,Attila“ in der Regie Dietrich
Hilsdorfs fortzusetzen gedenkt.

Vorstellung von ,Jérusalem” am 14. und 27. Februar, 10., 18.
und 26. Marz, 2. und 9. April. Karten: (0228) 77 80 08,
www . theater-bonn.de

Einsam auf der Hohe der
Kunst: Ernst Kreneks ,,Jonny
spielt auf“ am Theater Hagen

geschrieben von Werner HauBner | 30. Dezember 2016
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Jonny (Kenneth
Mattice) schwebt ein
— und spielt auf.
Foto: Klaus Lefebvre

Nein, eine optimistische Oper ist Ernst Kreneks ,Jonny spielt
auf“ nicht. Auch wenn der Komponist selbst in seinem
Bandgeiger aus Amerika eine Figur des Urwiichsigen,
Urspriinglichen und Freien gesehen hat. Roman Hovenbitzer
inszeniert am Theater Hagen — im Vorgriff auf den 25. Todestag
des Komponisten - die fast neunzig Jahre alte Erfolgsoper
auBerlich als Kiinstlerdrama, im Kern aber als ein Stiick iiber
gespaltene Welten und Selbsttauschungen.

Max, der Komponist, ersteigt einen Gletscher, bewegt sich auf
der Buhne von Jan Bammes in einem weilR erstarrten,
zerklifteten Gebirge aus gestapelten Partituren vor einer
abweisend geschlossenen, riesigen Eiswand. Er steht auf der
Hohe seiner Kunst, aber erstarrt und einsam. Die Begegnung mit
der Sangerin Anita imaginiert er vorher: Er stellt sie in
einem Buhnenmodell nach. Ein Theater — Raum der Traume, der
tieferen Wahrheiten?

Das Hotel, in das die beiden, mit einer aufkeimenden Liebe im
Herzen zurlickkehren, ist weniger ein Ort als ein Raum: ein
Fligel, das schwer bewegliche Instrument mit den genau
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gestimmten ToOnen, im Hintergrund klassische Statuen, das
uralte geistige Erbe Europas. Ganz anders das Pariser Hotel,
der Lebensraum Jonnys: Der Musiker aus der neuen Welt schwebt
ein auf einer flirrenden Kugel, das Saxofon in den Handen —
das leichte, transportable Instrument mit den ,schmutzigen“
Tonen und der aufreizenden Form. So markiert Bammes -
unterstitzt durch seine eigenen Kostum-Kreationen -
Schauplatze als sinnliche Verdichtungen geistiger Zustande und
schafft Raume, wie sie nicht haufig glucken.

Naturlich ist der Auftritt Jonnys eine Anspielung auf das
Plakat der Ausstellung ,Entartete Musik” der Nazis, auf dem
das Zerrbild eines schwarzen Menschen ein Saxofon blast. Aber
der Jonny in Hagen 1ist nicht schwarz — nicht wegen einer
fragwlirdigen political correctness, sondern weil er es heute
als symbolische Figur nicht sein muss, um verstanden zu
werden.

Dieser Jonny ist kein Sympathietrager, sondern ein kleiner
Gauner. Er nimmt sich, was er braucht; er beansprucht alles,
was ,gqut ist“, fur sich. Jonny lebt die Entwurzelung, ,Heimat“
ist fur ihn eine fluchtige Erinnerung. Sein Umfeld ist das
Hotel, das Symbol der unsteten Existenz moderner Menschen.
Seine Liebe ist die flichtige sexuelle Begegnung; seine Musik
der Katalysator der neuen Zeit.

Der Komponist Max (Hans-
Georg Priese) in der eisigen
Einsamkeit am Gipfel seiner



Kunst. Foto: Klaus Lefebvre

Dem Team des Theaters Hagen gelingt es, Kreneks Werk aus dem
Ruch der ,Zeitoper” zu befreien: Was 1927 Ahnung, Hoffnung,
Faszination war, ist heute nicht nur Rlickschau, sondern lasst
an die Bruchstellen der Gegenwart und die Unsicherheiten der
Zukunft denken: Es gibt sie immer noch, die Leute wie den
Stargeiger Daniello, die selbstgefallig das kulturelle Erbe
fur sich ausschlachten, oder die Manager, die bei der Kunst
vor allem das tolle Geschaft im Auge haben.

Aber dieser Jonny bleibt nicht in einem selbstreferenziellen
y,Kuinstlerdrama“ stecken. Im Blick auf einen ambivalenten
Freiheitsbegriff, aber auch in der Kritik an einem
dualistischen Begriff vom Leben steckt Relevanz fur die
Gegenwart. Wenn der Chor am Ende den Anbruch einer neuen Zeit,
die Uberfahrt ins unbekannte Land der Freiheit besingt, setzt
Bammes den Menschen die patinagrunen Strahlenkronen der
Freiheitsstatue auf. Da trifft sich die Hagener Inszenierung
mit derjenigen, die Frank Hilbrich und Volker Thiele 2014 fur
das Nationaltheater Weimar erarbeitet hatten. Der Gletscher
reift auf und verschwindet am Ende im Dunkel einer
Sternennacht, deren blinkende Lichter nur billige Goldfolie
sind. Und Max springt in letzter Sekunde auf den Zug auf, mit
dem Anita Richtung Amerika abreist. Ob es der Zug ist, ,der
ins Leben fuhrt“, bleibt offen.

Ambivalente Feier der



Freiheit. Szene aus dem
Finale von ,Jonny spielt
auf“ am Theater Hagen. Foto:
Klaus Lefebvre

Musikalisch konnen Florian Ludwig und das Philharmonische
Orchester Hagen ebenfalls auf ganzer Linie uUberzeugen. Die
vielen filigranen Details sind sorgfaltig ausgearbeitet, herbe
Akkorde werden nicht geglattet, spannungsreiche Synkopen und
elektrisierende Rhythmen haben Biss und Kontur. Aber auch
Momente Korngold’schen Melos kommen nicht zu kurz. Die Musiker
haben das Gesplr fur die Elemente, die Krenek aus Foxtrott und
Swing seiner Zeit in seine musikalische Sprache ubertragt.
Eine ,Jazz-Oper” ist ,Jonny spielt auf”, gegen alle immer noch
auftauchenden Klischees, deswegen nicht.

Hagen kann mit einer luxuridsen Besetzung aufwarten: Edith
Haller kommt zwischen Paris, Wien und den Bayreuther
Festspielen (Elsa in ,Lohengrin®) in Hagen vorbei und singt
mit leuchtender, volumindéser, nur in der Hdhe ein wenig
angerauter Stimme die Sangerin Anita, schwankend zwischen
besorgter Liebe und lockender Karriere.

Den ,grubelnden Intellektuellen Mitteleuropas” (Krenek)
verkorpert Hans-Georg Priese mit kraftvollem, festem Tenor.
Kenneth Mattice setzt flr den Jonny viel korperliche Agilitat
und einen angemessen sprode timbrierten Bariton ein. Maria
Klier gewinnt die Herzen als kecke Yvonne. Andrew Finden
(Daniello), Rainer Zaun (Manager) wund Keija Xiong
(Hoteldirektor) komplettieren das Ensemble auf einem
durchgehend qualitatvollen Niveau.

Es hat etwas vom Bild des geigenden Todes, wenn Jonny auf
seiner gestohlenen Amati der alten Welt das Farewell spielt,
wahrend auf der Buhne ein Traum zerbricht und die szenische
Klammer zum Beginn hergestellt wird — ein Uberraschendes Bild,
das flur Deutungen offen ist ..



Wieder ist dem Theater Hagen in seiner seit mehreren Jahren
gepflegten Serie von Opern des 20. Jahrhunderts ein groBer
Abend gelungen. Und erneut der Nachweis, wie wichtig solche
kleineren Buhnen fur das kulturelle Leben eines Landes sind.
Bei den politisch derzeit aktiven Kulturvernichtern wird das —
wie andere Hagener Erfolge, von Previns ,Endstation Sehnsucht”
(2008/09) uber Carlisle Floyds ,Susannah® (2011/12) bis Samuel
Barbers ,Vanessa®“ (2014/15) - wohl wenig Eindruck
hinterlassen. Zu Optimismus besteht kein Anlass.

Weitere Auffiihrungen: 30. Januar, 4., 14., 19., 24. Februar,
9. Marz, 2. April, 29. Mai. Tickets: (0 23 31) 207-3218.
www . theaterhagen.de

Von vier Liebhabern umworben:
Handels seltene Oper
,Partenope” begeistert 1in
Essen

geschrieben von Werner Haullner | 30. Dezember 2016

,Partenope” gehdort zu jenen lang vergessenen Opern Georg
Friedrich Handels, die erst in den letzten Jahren Biihne und
Tontrager erobert haben. Fiinf Mal ist sie inzwischen
eingespielt worden. In der Essener Philharmonie war nun die
lyrisch-heitere Oper mit der Besetzung der jiingsten CD,
erschienen im November 2015, zu hdéren — mit zwei Ausnahmen:
Philippe Jaroussky und der Dirigent Riccardo Minasi mussten
absagen. Traurigerweise haben beide ihre Vater durch den Tod
verloren.

Ein nobler Zug: Der franzésische Counter hat sich in einer
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personlichen Botschaft beim Essener Publikum, verlesen vor dem
Konzert von Intendant Hein Mulders, eigens entschuldigt. Mit
seinen guten Erinnerungen an vergangene Auftritte in Essen
verbindet er die Hoffnung, bald wiederzukommen. Lawrence Zazzo
war fur Jaroussky eingesprungen; das Orchester LIl Pomo d’Oro“
leitete der neue Chefdirigent, der 1988 geborene Maxim
Emelyanychev.

Handels ,Partenope” ist ein ungewdhnliches Werk; keine der
Seria-Opern mit problembeladenen Helden, tragisch Liebenden,
verblendet Scheiternden. Sondern fast eine barocke Operette,
heiter, mit lebensweisem Humor und lyrischen Empfindungen.
Dabei aber nicht ohne Tiefe der Gefuhle. Ein Werk, das eher
mit feinem Stift gezeichnet als mit schwerem Pinsel gemalt
erscheint.

"
I

Lawrence Zazzo
hatte die Rolle des
Arsace ubernommen.
Der amerikanische
Sanger war zuletzt
im Amsterdamer
Concertgebouw 1in
Handels ,Semele”
und ,Giulio Cesare“


http://www.ilpomodoro.org

zu horen. Beli den
Schwetzinger
Festspielen singt
er im April in
Francesco Cavallis
Oper ,Veremonda“.
Foto: Justin Hyer

Partenope ist in einer beneidenswerten Lage: Von vier Mannern
wird die legendare Grinderin von Neapel umworben. Da ist der
schiuchterne Armindo, der seine Liebe kaum zu gestehen wagt.
Der selbstgefallige Arsace, der sich schon am Ziel aller
Winsche wahnt. Der Furst des Nachbarvolks, Emilio, der mit
seiner ganzen Armee anruckt, um Eindruck zu schinden. Und
Eurimene, der als Schiffbrichiger kommt, in Wirklichkeit aber
die verlassene Ex von Arsace ist. Auf der Suche nach ihrem
ungetreuen Liebhaber lasst sie sich auf das gewagte Travestie-
Spiel ein.

Wen wird Partenope nehmen? Ihr Herz gehort Arsace, bis die
entsetzte Konigin vernehmen muss, es habe da ein Vorleben
gegeben: Eine zyprische Prinzessin klagt ihn der Untreue an.
Sie weiR allerdings nicht, dass der Uberbringer der Duell-
Forderung, Eurimene, niemand anders ist als die verlassene
Rosmira. Das wird erst am Ende durch eine pikante Szene
offenbar, die zeitgenossische Beobachter als
Geschmacksverirrung getadelt haben.

Heute hat Handel die Lacher auf seiner Seite — mehr noch, die
Musikliebhaber auch. Denn er nutzt diese ein wenig
romantische, ein wenig komische Handlung fur feinsinnige
Musik. Zieht alle Register seiner Erfindungsgabe und seiner
Formbeherrschung. Ermoglicht mit Traversflote, Oboen, HOrnern
und einer Trompete vielfaltige musikalische Farben. Und
schreibt schwermutige Melodien und virtuos Uuberdrehte
Koloratur-Ketten. Die waren 1730 in London gut angekommen,
hatte Handel seinen Kastraten-Star Senesino einsetzen konnen.



Der Ersatz Antonio Maria Bernacchi war in Tonumfang und
Beweglichkeit der Partie offenbar nicht gewachsen. Erst nach
der Rickkehr Senesinos stellte sich ein gewisser Erfolg ein.

Kate Aldrich begeisterte in
der Travestierolle der
Rosmira. Foto: Olivier
Allard

Die benotigten erstklassigen Sanger waren in der Essener
Auffuhrung — Teil einer Tournee mit Aufflhrungen in Paris,
Amsterdam und Pamplona — prasent: Der Altus Lawrence Zazzo,
fur Philippe Jaroussky eingesprungen, bietet als Arsace
mannlich markantes Auftreten und zartliche Zwischentone.
Zazzos Stimme ist steigerungsfahig, klanglich ausgewogen und
fahig zu differenzierter Expression. Das zeigt sich im klug
durchgestalteten Duett mit Rosmira und der Arie ,Sento amor“
im ersten Akt — und bei den souveranen Verzierungen der mit
Recht bejubelten Finalarie des zweiten Aktes, ,Furibondo spira
il vento”.

Karina Gauvin, anfangs noch ein wenig beengt, kront als
Partenope den Glanz ihrer Erscheinung in Blond und Rosa mit
flissiggoldenem Timbre. Sie gehdrt zum Gluck nicht zu jenen
weilSlich-flachen Stimmchen, die so gerne fur historisch
korrekt gehalten werden. Die Kanadierin projiziert einen
substanzvollen Ton in den Raum, ist in lyrischen Gefilden
ebenso zu Hause wie in den anspruchsvollen Verzierungen und
der hohensicheren Dramatik von ,Io ti 1levo 1’impero



dell’armi“.

Der Tenor John Mark Ainsley lasst sich als Emilio von den
Kaskaden von Tonen, die 1ihm Handel zumutet, nicht
beeindrucken. Auch nicht von der freundlich abweisenden
Partenope: Er wisse zu kampfen, gibt er ihr kund - und
beglaubigt seine Haltung in einer glanzvollen Arie wie
»Anch’io pugnar sapro“. Im zweiten Akt, als das barbarische
Schicksal seine Hoffnungen durch eine Niederlage im Kampf
verraten hat, lagert Ainsley die erregten Koloraturketten auf
einem schier endlosen Atenm.

Maxim Emelyanychev, der neue
Chefdirigent, leitete sein
Orchester ,Il Pomo d’'Oro“.
Foto: Emil Matveev

Die junge ungarische Sopranistin EmOoke Barath ist als Armindo
ein Wunder an Empfindsamkeit und Schonheit des Tons. Ihre
erste Arie ,Voglio dire al mio tesoro“ hat einen Hauch
mozartischer, 1leuchtender Schwermut. Dieser stille
Schmerzenston pragt auch die Arie der (verkleideten) Rosmira
,Arsace, o Dio” im dritten Akt. Darin entzuckt Kate Aldrich
mit der Warme und Gelaufigkeit ihrer Stimme, wie sie im ersten
Akt in der mit HOrnern und Oboen reich instrumentierten Arie



»10 seqguo sol fiero“ mit entschiedenem Ton, tragender Tiefe
und entspannter Phrasierung ein Paradebeispiel entwickelter
Gesangskunst gibt. Victor Sicard schlielllich macht aus der
zwelitrangigen Partie des Ormonte mit seinem streng
fokussierten Bariton ein erstrangiges Gesangserlebnis.

Das Orchester Il Pomo d’Oro uberzeugt weniger durch seinen
manchmal dunn-flachen Streicherklang, eher durch flexibles
Agieren und feine Balance. Maxim Emelyanychev, universal
begabte Dirigierhoffnung aus Russland, befeuert das Ensemble
mit entschiedener Geste. Am Ende baden Handels Figuren in
Liebe und Freundschaft, das Publikum in Wohlgefallen, die
Musiker im Beifall.

Wer sich fiir ,,Partenope” interessiert: Das Goethe-Theater in
Bad Lauchstadt zeigt zwei Auffithrungen einer eigenen
Produktion am 20. und 21. Mai 2016. Tickets: (0 34 635) 7 82
16.

Schoner Skandal: Dortmunds
Schauspielchef Voges mischt
mit , Freischiitz” Hannover auf

geschrieben von Werner HauBner | 30. Dezember 2016
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Ein sFreischutz“
sorgt fur Wirbel in
Hannover. 1Inszeniert
hat die umstrittene
Produktion der
Dortmunder
Schauspielintendant
Kay Voges. Foto:
Werner HaulBner

Das ist doch schon! In stumpf gewordenen Zeiten, in denen all
die vaginal-anal-erektionale Blut-Sperma-Fakalmetaphorik des
postzeitgendssischen Theaters nur noch Augenrollen oder
Schulterzucken hervorruft, schafft die Oper einen Skandal.
Richtig befreiend, dass sich sogar die Politik wieder einmal
mahnend zu Wort meldet. Wunderbar, dass die CDU-Ratsfraktion
in Hannover die Schatze, die uns Dichter und Komponisten
hinterlassen haben, ,ins Niveaulose und Beliebige” gezerrt
sieht. Inzwischen gibt es sogar eine Anfrage der Landtags-CDU
ans niedersachsische Kultusministerium. Und in der Kulturszene
Hannovers halt die Debatte an.

Besser hatte es nicht laufen konnen: Wenn, wie maliziods
orakelt, mit einem kleinen Skandal kalkuliert wurde, ist die
Rechnung aufgegangen: Mit Carl Maria von Webers ,Der
Freischitz“ in der Form, wie sie der Regisseur uUbriggelassen



hat, hat’s die Niedersachsische Staatsoper Hannover wieder
einmal Ubers Feuilleton hinaus auf den Presse-Boulevard
geschafft.

Der Mann hinter der Aktion heiBt Kay Voges und sorgt als
Intendant des Schauspiels in Dortmund seit 2010 fur erhdhte
Aufmerksamkeitswerte. Nach funf Jahren hat er es geschafft,
seine Buhne in der Kritikerumfrage von ,Theater heute” auf
Platz zwei hinter dem Burgtheater Wien zu platzieren und mit
Biuhnen wie der Berliner Schaubuhne gleichzuziehen. Seine erste
Opernregie, Wagners ,Tannhauser” 2013 am Dortmunder Opernhaus,
schwankte zwischen Bildkaskaden und Hintersinn.

Kay Voges. Foto: Birgit
Hupfeld — Da die Staatsoper
Hannover keine honorarfreien
Fotos zum ,Freischutz“ zur
Verfugung stellt, verzichten
wir aus finanziellen Grunden
auf eine aktuelle
Bebilderung der Rezension.

Die deutsche Romantik scheint den aufstrebenden Theatermann
nicht loszulassen. Scharfsichtig hat er im ,Freischutz“ das
Potenzial erkannt, auf das sich virtuos die Stilmittel
postdramatischen Theaters Ubertragen lassen: die offene
Heterogenitat des Librettos, der aus der franzdésischen Opéra
comique herkommende Wechsel zwischen gesprochenem Text und
Gesang, der freie, kiuhne Einsatz der Formen. Und dazu die
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Reizworter, die sich seit jeher mit Webers Oper verbinden:
national, deutsch, Wald, Volk, Jagd. ,Der Freischutz. Die
deutsche Nationaloper” prangt auch auf dem Vorhang, bevor
jemand zaghaft um Hilfe ruft.

Das dunne Stimmchen gehdrt zu einem wunderlichen Gnom:
»,0kidoki” sagt der Kleine, halb Gollum, halb Knetmannchen, mit
Kartoffelnase, riesigen Segelohren und dicken Wurstfingern.
Die Zentralgestalt des Werkganzen steht vor uns. Eine Comic-
Figur, allein vor dem Vorhang. Wahrend der Ouverture wird sie
auf einem Video durch dunkle GewOlbe deutschen Wesens
streifen, vorbei an schemenhaft beleuchteten Bildern:
Bismarck, die Gebruder Grimm, Wagner, Adenauer. Spater
entpuppt sie sich als das schopferische Prinzip: ,Samiel
versucht sich an einer deutschen Nationaloper” heillt es uber
der Inhaltsangabe im Programmheft.

Peinvolle Kreation einer ,Nationalopaa“

Bose ist dieses Wesen nicht, wenn es aus unartikulierten
Lauten stockend ,national” und ,Nationalopaa”“ formt, wenn es
in einer der uberbordend vielen Projektionen Leinwande bemalt
und Uber Europakarten braune Bruhe verschmiert, schwarmerisch
Musik mitdirigiert, sich vor Pein am Boden windet, verzickt
oder gequalt die Augen verdreht oder die Zahnchen fletscht -
alles in GroBRaufnahme und teils von der Live-Cam mitverfolgt.
Lustig kann es sein, wenn es die Handlung anhalt, mit den
Darstellern schimpft und hadert — oder Kaspar aufklart, er sei
,der Selbstbezug des denkenden Subjekts als Moglichkeit einer
Rickkehr vom AuReren zum Eigenen”. Max schreit an dieser
Stelle: ,Mir reicht’s!“ In der Premiere, Berichten zufolge,
tonte aus dem Publikum: ,Uns auch.”

Der Schopfer-Gnom, mit dem die Dortmunder Schauspielerin Eva
Verena Muller eine Glanzleistung liefert, ist eine Figur, 1in
der die Aspekte von Komponist, Librettist und Regisseur
verschmelzen. Genau wie in der Form von Theater, die Voges im
Kopf hat. In der Wolfsschlucht-Szene, deren Beginn mit dem



Vollmond ein romantisches Symbol zitiert, trinkt das Wesen
blutige Milch und mutiert mit kahlem Schadel und Pimmelchen
unterm Hemd zum Samiel, der das Zaubergebrau mischt und am
Ende eine braune Partitur gebiert: den ,Freischutz”“. Am Ende
markiert es mit schwarz-rot-goldener Bommelmutze exakt die
Bruchstellen, an denen das Finale ganz anders hatte
weitergehen konnen, und fuhrt den Eremiten in weillem
Wallegewand mit silbernen Haaren und Bart auf die Buhne. Kein
Problemloser, sondern der Gott der Kitschbilder frommer
Andacht. ,Fest auf die Lenkung des Ewigen” gebaut wird hier
nicht. Die Vision sieht anders aus: Ein Dunkelhautiger
schwenkt die Deutschlandfahne.

Dazwischen uberzieht Voges den ,Freischutz” mit einer
Bilderflut, gegen die Christoph Schlingensiefs ,Parsifal”
minimalistisches Zeichentheater war. Voxi Barenklau, 2004 in
Bayreuth dabei, liefert Wogen bewegter Bilder, darunter in
irrwitzigem Staccato geschnittene Fetzen aus der aktuellen
Berichterstattung von den Pariser Anschlagen bis zu
Politikerreden, Nazi-Transen oder Capri-Sonne zullenden
Zwergen. Was das Repertoire an ,deutschen” Zerrbildern
hergibt, flimmert Uber einen Gazevorhang oder die
Projektionsflachen des Buhnenbaus von Daniel Roskamp, der
unverkennbar an Aleksandar Denic¢s Tankstelle aus dem
Bayreuther Castorf-Ring erinnert. Live-Kameras (Jan Voges,
Vliad Margulis) kehren das Innere des traurigen ,Okidoki“-
Vergnugungsetablissements nach aullen: Die Gleichzeitigkeit der
Szenen als Metapher medial uberfluteter Wahrnehmung.

Kastrationsangst und Potenzprobleme

Damit’s auch richtig sitzt, verzichtet Voges nicht auf
erlauternde Schriftprojektion. Deutsche Freiheit, ist zu
lesen, wird am Hindukusch verteidigt. Der Sternschuss zu
Beginn 1ist ein Brandanschlag: Im Hintergrund laufen die
entsprechenden Daten Uber einen Bildschirm, wahrend Max, ein
dicklicher Stubenhocker, von Neonazigestalten mit
Baseballschlagern bedrangt wird. Kilian, in FuBballtrikot,



reift ihm die Hose runter — am Schirm ist ,Kastrationsangste
und Potenzprobleme” zu lesen.

Und dann folgt das Video, das die Staatsoper veranlasst hat,
das Besucher-Mindestalter auf 16 festzulegen: Max liegt auf
einem Seziertisch und nachdem drei Nazis zu ,Wir lassen die
Horner erschallen” lustvoll steife Glieder bearbeitet hatten,
wird der Penis des unglucklichen Jagers Opfer einer Schere.
Wie in einer schlecht gemachten Retusche eines Funfziger-
Jahre-Films stromt das Blut — am Ende der Szene wankt dem
Sanger sein Double mit blutiger Boxershorts entgegen.

Ohne Zweifel: Kay Voges inszeniert in Hannover seinen
.Freischutz“ auf der HOohe des aktuellen Theaters. Er ist
freilich nicht der erste. Zu erinnern ist an die Berliner
Arbeit Calixto Bieitos, vor allem aber an den ,Freischutz”
Sebastian Baumgartens 2013 in Bremen. Der hat beili der
Ausleuchtung dusterer Abgrunde der deutschen Seele Faschismus
und Kolonialismus aufzudecken versucht. Das fuhrte zu
fesselnden, beklemmende Bildern, zeigte aber auch, dass Webers
Werk nur begrenzt und ziemlich zurechtgebogen dazu taugt, mit
der deutschen Geschichte ins Gericht zu gehen.

Vordergriindige Eindruckswerte

Ahnliches muss gegen Voges‘ Gegenwartsbefragung auf Hannovers
Biuhne eingewandt werden. Sicher, wenn die Jager von ihrem
Vergnigen singen, das die Glieder erstarket, wenn sie
mannlich‘ Verlangen und volle Pokale besingen, dann gibt
dieser Hit der Opernmusik, unterlegt mit einem Video von einer
Pegida-Demo mit lauter mirrischen Gesichtern — Linksautonome
durften allerdings auch nicht frohlicher dreinblicken, wenn
sie gegen ,Faschisten” marschieren —, ein wirkungsvolles Bild
gefahrlicher politischer Dumpfheit. Doch Uber die Ebene eines
scheinbar unmittelbaren Einleuchtens kommen solche Regiemittel
nicht hinaus.

Das ist das Problem: Voges’ bilderreiches politisches



Statement gegen das ,Nationale“ kommt nicht dUdber
vordergrundige Eindruckswerte hinaus wund tragt auBer
hochemotionalisierter Clips nichts zur Analyse des Phanomens
bei. Es kann auch Webers oder Kinds Begriff des ,Nationalen”
nicht adaquat einholen oder in die Gegenwart uUbersetzen. Denn
damals ging es — mit der franzdosischen Kriegswalze im
Hintergrund — um eine freie deutsche Nation, gegen die
Willkurherrschaft der Fursten in Kleinstaaten, gegen Zensur
und Unfreiheit, fudr die Mitbestimmung des Volkes. Alles andere
als eine ,allzu simple Heilsbotschaft”, wie sie Voges in einem
Interview im Programmheft dem Eremiten unterstellt. Das Werk
wird auch derzeit von niemandem als ,Zeugnis eines dumpf-
aggressiven Nationalgefuhls” missbraucht, wie Voges argwohnt.
Der Schuss geht daneben — und der Eindruck bleibt, hier werde
Webers Werk als Vehikel fur ein arg durchsichtiges politisches
Statement benutzt.

Das ,Nationale” ist einer der Diskurspunkte 1in einer
Regiearbeit, die sich ansonsten der Hermeneutik verweigert.
Bewusst — und darin wieder auf der Hohe der Zeit, wie etwa in
der bildenden Kunst schon lange — bleibt der Weg offen, den
sich der Zuschauer durch den Dschungel der Impressionen bahnt.
Wo die Grenze zu Beliebigkeit liegt, ist schwer auszumachen,
denn Voges ist, so anfechtbar sein Ansatz auch sein mag, in
der Setzung seiner Bildwelten prazis. Ein anderes Thema, das
sich unschwer festmachen lasst, ist der Sex: Dazu fallt Voges
noch weniger Substanzielles ein. Dass ,Leid oder Wonne® in
Maxens ,Rohr” ruhen, daruber feixten die Achtklassler schon
lange, die jetzt aus dem Hannoveraner ,Freischutz“
ausgeschlossen sind. Und die ,Kastrationsangst“ mit den
unsichtbar grollenden Machten zu assoziieren, die Max im
ersten Akt furchtet, hat mit Sigmund Freud oder Jacques Lacan
wohl wenig zu tun.

Musik gibt’s dann auch noch

Ach so — Musik gibt’s ja auch noch! Karen Kamensek muht sich
mit dem Niedersachsischen Staatsorchester redlich, die



Marginalisierung zu vermeiden; von einer gleichwertigen Rolle
der Musik zu sprechen, ware in Anbetracht der Bildfluten
vermessen. Sie wird vom Trager des Ausdrucks zur
effektsteigernden Untermalung gewandelt. Mehr als eine
ordentliche Wiedergabe mit kuhlen, sproden Farben war nicht
drin. Die Sanger sind zu bewundern: Die Komplettbespielung der
Biuhne nimmt wenig Rucksicht auf die Stimmen. Haufige Close-ups
fordern die Prazision des Minenspiels heraus, lassen — etwa im
Falle Eva Verena Mullers — detaillierte dentalmedizinische
Studien zu. Eric Laporte bewaltigt als Max den Wandel von der
Strickweste zur Uniformjacke bewundernswert, kampft in den
Soloszenen mit der leichten Formung der Tone und einem breit
schwingenden Vibrato.

Dorothea Maria Marx muss als Agathe profilarm bleiben und
singt kihl brillant, Ania Vegry steht als Annchen am Ende fir
einen Dreier mit Max bereitwillig zur Verfligung und zeigt
lichte, herzige Tone. Tobias Schabel, mit roter Zwergen-,
Jakobiner- oder Zipfelmutze, haust in einem Kabuff mit einem
Bild Beate Zschapes an der Wand, singt mit ausgezeichnet
positioniertem, 1lockerem Bassbariton einen Kaspar, der
szenisch beinah alle Konturen verloren hat. Byung Kweon Yun
ubt sich als Kilian in vulgarem Auftreten; Stefan Adam ist als
Ottokar ein schmieriger General wie aus einem Sudamerika-
Krimi, Michael Dries ein glatter Kuno, Shavleg Armasi der
harmlose Eremit mit schoner Stimme. Der Chor (Leitung: Dan
Ratiu) schmettert mit martialischem Ton das Jagergegrole, dass
es nur so schallt: Trefflich bedient!

Weitere Vorstellungen: 31. Januar, 13. Februar, 11., 16. und
19. Marz 2016. Info:
http://www.staatstheater-hannover.de/oper/index.php?m=244&f=03
_werkdetail&ID Vorstellungsart=7&ID_Stueck=395



Ohne Gedunst: Philippe
Herreweghe versachlicht 1in
Essen Bruckners Funfte

geschrieben von Werner HauBner | 30. Dezember 2016

Der Residenz-Kinstler der
Philharmonie Essen: Philippe
Herreweghe. Foto: Bert
Hulselmans

Die Bruckner-Kritik bedient sich seit etwa einer Generation
gerne bestimmter Begriffe, um einen neuen Zugang zu den schwer
erklimmbaren Gipfeln des Spatromantikers zu markieren:
Bruckner miisse man, so heiBt es, vom ,Weihrauch” befreien,
seine Klangmassen entschlacken, Pomp und Prunk seiner
monumentalen Setzungen aufbrechen, ihn gar entmythisieren oder
entkatholisieren.

Da ist was dran; Michael Gielen etwa hat es in seinen
Aufnahmen exemplarisch und manchmal verstdrend nuchtern
gezeigt. Aber der Verdacht, mit solchem bildersturmerischen
Elan von einer in die andere Ideologie zu driften, lasst sich
nicht ausrdumen. Beispiel ,Pomp“: Was soll man davon halten,
wenn Bruckner im Finale seiner Funften Symphonie fur den
Blechblaserchoral fortissimo bis zum Ende vorschreibt? Damit
will er wohl nicht nur die Bedeutung des triumphierenden
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Hauptthemas aus dem Kopfsatz flankieren — dazu, rein
strukturell gedacht, brauchte er die Blaser nicht feierlich
monumental bis an ihre physischen Grenzen fordern. An solchen
Stellen darf wohl jenseits aller kompositorischen
Notwendigkeit auch an einen Moment des Bekenntnisses gedacht
werden — wie auch immer dieses wiederum zu deuten ware: doch
sicher kein leerer, auf bloBe Uberwdltigung hin konzipierter
,Pomp*.

Die Funfte kommt den Vorstellungen, wie Bruckner zu klingen
habe, Uberhaupt nicht entgegen. Er selbst hat sie sein
skontrapunktisches Meisterstuck” genannt und Simon Sechters
Kontrapunkt-Abhandlungen lassen aus jedem Satz grullen. Als
wolle er trotzig seine Kritiker zum Schweigen bringen,
demonstriert Bruckner wie nie mehr sonst, wie souveran er
Satze konzipiert und miteinander vernetzt.

Die grolBe Klammer des Kopfsatzthemas ist ja nur die
auffalligste dieser motivischen Verwandtschaften, die sich bis
ins Detail hinein nachweisen lassen. Ganz zu schweigen von den
Kombinationen von Formprinzipien wie Sonate und Fuge oder von
der strukturellen Bedeutung des Rhythmus fir die Wandlung von
Themen.

Anton Bruckner auf
einer historischen



Photographie.

Mit den Essener Philharmonikern macht Philippe Herreweghe
durchaus deutlich, wie strukturbetont Bruckner in seiner
Funften denkt. Transparenz ist das Gebot der achtzig Minuten
in der nahezu ausverkauften Essener Philharmonie. Die
Orchestergruppen sind scharf herausseziert; kein Klanggedunst
verschleiert wichtige Nebenstimmen. Selten durfte sich die
Doppelfuge des Schlusssatzes so deutlich konturiert verfolgen
lassen. Herreweghe scheint in den Proben jedes Detail
herausprapariert, jeden Verlauf durchmodelliert zu haben. So
kann er im Konzert gelassen und ohne Stab mit sparsamen
Bewegungen fuhren. Hier gibt es keine pathetische Parade eines
Dirigenten.

Auch die stetigen Tempi kommen dieser Lesart entgegen.
Herreweghe meidet Schwankungen, die vermeintlich HOhepunkte
markieren; er hetzt nicht und gibt der Polyphonie gebuhrend
Raum. Daran liegt es, dass bei dem derzeitigen Artist-in-
residence der Essener Philharmonie das Erhabene nicht in -
falsche — Emphase driftet. Die Dynamik kostet Herreweghe aus:
Der Gegensatz der sehr leise, aber deutlich markierten
Pizzicati des Beginns mit der auffahrenden Fanfare und dem
ersten Tutti-Hohepunkt 1ist ausgeschopft, aber nicht
ubertrieben gespreizt. Kontraste sollten auch in den folgenden
Satzen heftig betont werden.



harmonia,,
mundi

BRUCKNER Symphonie Nr.5
ACHESTRE DES CHAMPS ELYSEES

rHiLIPPE HERREWEGHE

Bei Harmonia Mundi hat
Herreweghe mehrere Bruckner-
Symphonien aufgenommen,
darunter auch die Funfte.

Was die Noten betrifft, ist also alles bestens fir eine
exzeptionelle Auffuhrung disponiert — selbst wenn das Blech
manchmal nicht ganz intonationsrein scheint. Die Probleme
beginnen jenseits der Noten — und sie fluhren dazu, dass
Herreweghes Bruckner-Zugang, wie schon in seiner Aufnahme mit
dem Orchestre des Champs-Elysées, nicht befriedigt. Vor allem
in den Mittelsatzen baut der Dirigent keine Spannung auf,
gestaltet er keine Ereignisse, sondern reiht Zustande und
Entwicklungen aneinander.

Es ist kein Widerspruch zu einer strukturell bewussten
Sichtweise, etwa die basslosen Streicher einmal leuchten zu
lassen; es schadet dem Blick durch das symphonische Geflecht
nicht, einer Blaserstimme gestalterischen Atem zu gewahren. So
schleppt sich das Adagio ohne Spannung dahin, bleiben die
Landler des Scherzos ohne Charme und tanzerischen Schwung.

So sympathisch bescheiden die Dirigierweise Herreweghes wirkt:
Die Essener Philharmoniker machen den Eindruck, als brauchten
sie hin und wieder eine animierende, befeuernde Geste, als
wunschten sie sich einen Ausbruch aus der Leisetreterei, hin



zu einem Bluhen des Klangs und zu einer expressiven Bewegung,
die mit Passion das ,vivace“ des Satzes erfullt. Kein
Weihrauch, wahrlich nicht, aber mit ihm hat Herreweghe der
Funften auch das Aroma weggeluftet.

Feueralarm in der ,Tosca“-
Pause — Gelsenkirchener
Musiktheater geraumt

geschrieben von Werner HauBner | 30. Dezember 2016
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Am Abend vor der ,Tosca“:
das Musiktheater im Revier
Gelsenkirchen. Foto: Georg
Lange

Giacomo Puccinis ,Tosca“ im Musiktheater im Revier hatte am
gestrigen 14. Januar eigentlich aus kunstlerischen Grunden im
Gedachtnis bleiben sollen: Thomas Berau, Gast aus Mannheinm,
sang seinen ersten Scarpia; Erster Kapellmeister Valtteri
Rauhalammi dirigierte seine erste ,Tosca“.

Doch es sollte anders kommen: Das Pils stand schon bereit, die
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Currywurst auf dem Tisch, da tonte mitten in der ersten Pause
der Evakuierungsruf durch die Foyers: Aufgrund einer
»technischen Betriebsstdorung” sollten alle zugig das Haus
verlassen.

Gut fanf Minuten spater — es waren langst nicht alle Besucher
draulen, die Raumung verlief ohne grolle Aufregung — kam die
Entwarnung: Fehlalarm. Einen solchen Alarm wahrend einer
Vorstellung habe er in 28 Jahren noch nicht erlebt, sagte
Joachim G. Maall, Darsteller des Mesners, nachher auf der
Buhne. MaaR ist seit 1988 in Gelsenkirchen engagiert.

JWir sind Ihnen dankbar, dass alles so wunderbar geklappt hat
und Sie das Haus so schnell verlassen haben”, bedankte sich
die Dame des Direktionsdienstes nach der — verlangerten -
Pause. Nach ersten Informationen soll ein gestorter
Rauchmelder oder ein Defekt an der Steueruhr der Meldeanlage
die Ursache fur den Alarm gewesen sein.

Tosca blieb am Leben in Tobias Heyders eher hilflos nach neuen
Sichtweisen gierenden_Inszenierung. Das ist vielleicht auch
ein Aspekt, der uber das seltene Erlebnis eines Theateralarms
hinaus in Erinnerung bleiben wird.

Rossini-Raritat am ,,Opernhaus
des Jahres”: Nationaltheater
Mannheim zeigt , Tancredi“

geschrieben von Werner HauBner | 30. Dezember 2016
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Herrscher im inneren
Konflikt: Filipo Adami als
Argirio in der Mannheimer
Neuinszenierung von Rossinis
sTancredi“. Foto: Hans JOrg

Michel
Das Nationaltheater Mannheim - gemeinsam mit Frankfurt
»0pernhaus des Jahres” 2015 — hat in dieser Saison einen

Spielplan, der jedem auf Auslastung und Publikumsbedienung
fixierten Theaterchef den Sorgenschweif auf die
Direktorenstirn treiben wiirde: Noch wehte Franz Schrekers ,Der
ferne Klang” durch die machtige Schachtel des Zuschauerraums,
da kiindigten sich schon Hans Werner Henzes ,Die Bassariden“
an, gefolgt von Gioacchino Rossinis , Tancredi”.

Und so geht es weiter im Hause von Klaus-Peter Kehr: Am 10.
Januar hat Jacques Fromental Halévys ,Die Jidin“ Premiere,
sieben Wochen spater Sergej Prokofjews ,Der Spieler”“. Und
danach als Urauffihrung Bernhard Langs ,Der Golem“. Selbst der
Mozart-Abschluss im Juli meidet Populares, widmet sich dem
»Idomeneo”. Zum Vergleich: In Essen mokieren sich bestimmte
Kreise schon, weil einmal nicht die Braut verkauft, sondern
aus dem slawischen Repertoire eine Kostbarkeit wie Bohuslav
Martinls ,Griechische Passion” die sparliche Zahl der
Neuinszenierungen eroffnete.


http://www.nationaltheater-mannheim.de
http://www.oper-frankfurt.de

Gioachino Rossini.
Historische Aufnahme
von Nadar (eigentlich
Gaspard-Félix
Tournachon)

Rossinis erster Welterfolg ,Tancredi” von 1813 ist langst auf
die internationale Opernszene zuruckgekehrt — nur 1in
Deutschland nicht. Schon in den siebziger Jahren tourte
Marilyn Horne mit dieser Partie durch die Welt, und die
kritische Edition (1977/1984) ermoglichte verantwortungsvolle
Auffihrungen. Die gab es in germanischen Gefilden auch, aber
nur an speziellen Orten, bei den Schwetzinger Festspielen etwa
(1992) oder beim Rossini Festival in Bad Wildbad (2001).

Mit der Mannheimer Inszenierung durch Cordula Dauper wagt es
nun ein groles Opernhaus, ,Tancredi®“ 1ins Repertoire
aufzunehmen. Zeit dazu wird’s, denn inzwischen stehen auch
Sanger bereit, die Rossinis anspruchsvolle Partien stilistisch
adaquat bewaltigen und gestalten konnen. Und obwohl Librettist
Gaetano Rossi das subtile Geflecht der Begrundungen fur den
Verlauf der Tragdodie — Vorlage ist Voltaires ,Tancrede” -
radikal zerrissen hat, bleibt noch genug inhaltliche Substanz,
um sich auch ohne Vorwissen auf die unglucklichen Figuren
einlassen zu konnen.



Der Ritter Tancredi ist, welil Feind der herrschenden Familie,
aus dem Syrakus des 11. Jahrhunderts verbannt, kehrt aber voll
Sehnsucht nach der Heimat und seiner Geliebten Amenaide
heimlich =zurdck. Er muss erfahren, dass sich die
rivalisierenden Familien von Argirio — dem Vater Amenaides -
und Orbazzano verstandigt haben, weil die Stadt von Sarazenen
bedroht wird. Unterpfand der Allianz ist Amenaide: Die heftig
widerstrebende jungen Frau soll eine politisch alternativlose
Ehe mit Orbazzano eingehen. Ihr Brief an Tancredi wird
abgefangen und falschlich als Schreiben an den Anfuhrer der
Sarazenen interpretiert. Amenaide droht nun als Verraterin der
Tod — und auch Tancredi vertraut ihr nicht mehr. Er rettet sie
zwar im ritterlichen Zweikampf mit Orbazzano vor der
Hinrichtung, sucht aber dann aus enttauschter Liebe den Tod in
der Schlacht.

Die Musik wendet sich den Menschen zu

Rossis Libretto verweigert den stringenten dramaturgischen
Zusammenhang. Die Aufklarung der Missverstandnisse ware -
ahnlich wie in Webers ,Euryanthe” — problemlos moglich. Doch
darauf kam es den mit Voltaire vertrauten Zuschauern der
Entstehungszeit nicht an. Und die Angste, Sehnsiichte und
Traume, die Wut, Verzweiflung und Depression der handelnden
Figuren, auf die Rossini sein Augenmerk richtet, vermitteln
sich, von dramentheoretischen Einwanden unverstellt, heute
wieder direkt und berdhrend.

Amenaide (auf dem Foto die



Alternativbesetzung Tamara
Banjesevic) 1ist das Opfer
einer politisch geplanten
Zweckheirat mit Orbazzano
(Sun Ha). Foto: Hans Jorg
Michel

Der Vater Argirio etwa ist kein standardisierter Bosewicht,
kein unbeugsamer Politiker. Seine grofe Szene im zweiten Akt
mit der bedeutsamen Arie ,Ah! Segnar invano io tento” zeigt
ihn als zerrissenen Menschen. In seinem Inneren bringt der
politische Druck die Stimme der Natur — die um Gnade flir die
Tochter wirbt — zum Schweigen. Das lasst ihn seelisch
zerbrechen. Fur diesen Moment wie auch fur die Klagen
Amenaides verliert Rossinis Musik 1ihre klassizistische
Ausgewogenheit nicht, aber ihr sozusagen aus olympischen Hohen
schweifender Blick wendet sich dem Menschen ganz nah und
empfindsam zu. Nicht nur die kostbare Miniatur des Sicilianos
der Einleitung zu ,Di tanti palpiti®, dem ,Schlager” der Oper,
weist voraus auf den Rossini der Experimente in Neapel, in
denen er das romantische Gefuhl in die Musik einsickern lasst,
ohne ihre objektivierende Distanz aufzugeben.

Rubén Dubrovsky und das klein besetzte Orchester des
Nationaltheaters nahern sich diesen Momenten seelenvoller
Schonheit behutsam, mit sanfter Artikulation und drucklosem
Klang. Dubrovsky achtet darauf, den Rhythmus federn zu lassen,
die Blaser 1leuchtend und 1leicht zu halten, den
Streicherapparat nicht in die Falle der Simplizitat laufen zu
lassen. Denn oft verleitet Rossinis kinderleicht anmutende
Musik dazu, sie langweilig abzuspielen statt mit lebensvollen
Nuancen zu formen. Nicht immer gelingt das: Die Ouverture
gerat steif und mit zu massiven Tutti; das erwdhnte Siciliano
lauft im Metrum zu wenig flexibel ab. Da fehlt der Musik der
Duft.

Das Heil der Inszenierung in der Reduktion gesucht



Unter den Sangern Uberzeugt ausgerechnet der als Rossini-
Spezialist ausgewiesene Filipo Adami als Argirio am wenigsten:
ein enger, nasig in die Hohe getriebener Ton, manchmal ein
brichiges Vibrato, eine kaum flexible Gestaltung der Linien.
Eunju Kwon als Amenaide macht vor, wie’s gehen konnte. Sie hat
die Leichtigkeit und den siBen Ton, die einwandfrei gebildeten
Verzierungen und die verschatteten Farben fur die Stellen der
Resignation, der Trauer, der Depression. Im Duett mit dem
Tancredi von Marie-Belle Sandis harmonieren die Stimmen
delikat; im Duett mit Adamis Argirio laufen sie nebeneinander
her.

Schutz, Riuckzug,
Verdrangung: Der Pappkarton
ist in der Regie Cordula
Daupers eine mehrdeutige
Chiffre. Foto: Hans Jorg
Michel

Sandis singt ihre weltberuhmte Auftritts-Cavatina nicht als
Virtuosen-Demonstration, sondern verinnerlicht und mit viel
Gefuhl; als auffahrender Krieger fehlt ihr der Aplomb des
Heroen, wie ihn Marilyn Horne unvergleichlich auf die Buhne
gebracht hat. Aber Sandis weils durch klugen Stimmeinsatz diese
naturliche Begrenzung ihres Contralto wettzumachen. Reizend
macht Ji Yoon mit der Arie des Roggiero auf sich aufmerksam.
Sung Ha als Orbazzano gibt auch stimmlich den groben Militar,
Julia Faylenbogen hat als Isaura keine Chance, sich zu
profilieren,



Cordula Dauper und ihr Buhnenteam Ralph Zeger und Sophie du
Vinage suchen ihr Heil in der Reduktion — nicht ohne
Uberzeugungskraft: ein Spielpodest in schwarzer Biihne, eine
Briucke nach hinten zu einer Tur, wenige Requisiten, Kostume,
die Militarisches des 20. Jahrhunderts mit Elementen der
napoleonischen Zeit der Entstehung der Oper reflektieren.
Dauper interessiert sich fur die Konstellationen von
Seelenzustanden, versucht nicht, die antirealistische,
kunstvolle Stilhdohe des Dramas mit quasi naturalistischer
Aktion aufzufuttern.

Chiffren wie das Brautkleid oder ein in die Erde gepflanzter,
nach dem Scheitern des Hochzeits-Deals wieder ausgerissenes
Baumchen spielen eine Rolle, ebenso ein Kinderpaar. Die beiden
fegen uUber die Buhne, als Amenaide sich an ihren Geliebten
erinnert; spater wird ihr Vater das kleine Madchen in einen
Geschenkkarton stecken, so als wolle er sein Idealbild seiner
Tochter konservieren. Die Elemente spielen eine Rolle — Erde
auf dem Podest, Wasser als Regen, Luft und das finale Feuer,
in dem Tancredi sein Ende findet. Man spielt in Mannheim den
tragischen Schluss, den Rossini anstelle des ,lieto fine“, des
glicklichen Endes der venezianischen Urauffuhrung, wenige
Wochen spater fur Ferrara konzipiert hat.

Rossini-Raritat auch in Frankfurt

Auch das andere ,Opernhaus des Jahres“ hat eine Rossini-
Raritat im Repertoire: Seit Dezember spielt Frankfurt wieder
seine duster-lUberzeugende Version der ,diebischen Elster”,
eine kafkaeske Kleine-Leute-Geschichte mit einer rundum
uberzeugenden Ensemble-Leistung. Das Konzept, auch wenig
Bekanntes in qualitatvollen Inszenierungen vorzustellen,
durchzieht Bernd Loebes Intendanz bisher und wird sich auch
fortsetzen: Im Herbst zeigte die Oper Michail Glinkas , Iwan
Sussanin® in einer musikalisch eindrucklichen, szenisch von
Altmeister Harry Kupfer uUberraschend bieder arrangierten
Auffuhrung. Am 23. Januar folgt die Neuinszenierung einer
einst beliebten, aber seit Jahren nicht mehr aufgetauchten



italienischen komischen Oper: ,Le cantatrici villane“ (,Die
Dorfsangerinnen®) von Valentino Fioravanti. Und kurze Zeit
spater, am 31. Januar, erlebt Giuseppe Verdis verkanntes
Meisterwerk ,Stiffelio” seine Frankfurter Erstauffuhrung. Dazu
im April mit , Radamisto” noch eine Handel-Raritat. Und das
alles bei glanzenden Besucherzahlen. So geht Oper: lustvoll,
originell, neugierig.

Rossinis , Tancredi” in Mannheim am 16.01., 17. und 24.03. und
15.04.2016. Karten: (0621) 1680 150, www. nationaltheater-
mannheim.de

Rossinis ,La gazza ladra“ in Frankfurt zum letzten Mal in
dieser Spielzeit am 08.01.2016. Karten: (069) 212 49 49 4,
www.oper-frankfurt.de
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