Hier ratselhaft, dort
Leidenschaft: Die Rheinoper
wirdigt Alexander Zemlinsky

geschrieben von Martin Schrahn | 25. Juni 2013

Schwertkampf von hohem
Abstraktionsgrad: ~Elne
florentinische Tragddie” mit
Corby Welch, Jana Vuletic,
Anoosha Golesorkhi. Foto:
Hans JOorg Michel

Wir wissen nicht viel iiber das Ehepaar B. und S., sehen
immerhin, dass sie schon mal ins Kino gehen. Da sitzen die
beiden dann, im roten Sessel, erste Reihe. Sie wie in sich
selbst gefangen, vom Gatten ein wenig abgeriickt, der sich
groBspurig mit Popkorneimer in den Sessel gedriickt hat. Ein
grober Klotz, ein verangstigtes Weibchen? Nun ja.

Es ist auch nicht ohne weiteres ersichtlich, dass die holde
Gattin sanft entschlummert und sich dabei traumend in ihre
Innenwelt verkriecht, um eine Geschichte zu imaginieren, die
da heiBft ,Eine florentinische Tragodie“. Nur wer lesen kann im
Rheinopern-Programm, ist klar im Vorteil. Der unbedarfte
Zuschauer aber blickt in Dusseldorf auf eine surrealistische,
bunte, sonderbare Bebilderung eines Stlckes, das doch
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eigentlich einen Psychothriller darstellt. Erdichtet von Oscar
Wilde, in exaltierte, rauschhafte Musik gegossen von Alexander
Zemlinsky.

Sich dieses Komponisten anzunehmen, ist grundsatzlich ein
Verdienst. Seine Opern hatten ihre Zeit, zu Beginn des 20.
Jahrhunderts, im Gefolge des Verismo. Zemlinsky war ein
exzellenter Klangfarbenzauberkunstler, liebte das Ornament,
bisweilen die expressive Scharfe, nicht zuletzt eine offene
Harmonik auf dem Weg zur Abschaffung der Tonalitat. Von den
Nazis ins New Yorker Exil getrieben, glanzte sein Stern nur
kurz. Erst Ende der 70er Jahre begann eine zodgerliche
Zemlinsky-Renaissance.

Wenn also die Deutsche Oper am Rhein eben jene ,Florentinische
Tragodie” auf die Buhne bringt, in Koppelung mit ,Der Zwerg“,
ist das alle Aufmerksamkeit wert. Wenn aber die Regisseurin
Barbara Klimo die Dreiecksgeschichte zwischen den Eheleuten
Bianca (B.) und Simone (S.) sowie dem Liebhaber Guido Bardi
kaum als Kammerspiel, vielmehr als belangloses Nebeneinander
inszeniert, wachst die Enttauschung mit jedem Takt. Die
Traumsequenzen, das durch einen Harlekin geleitete Spiel im
Spiel, wirken so beliebig wie grotesk. Nun, wir kennen zwar
skurrile, irreale Traume. Dass wir indes irgendwie verandert,
gar gelautert aus solcherart Schlaf erwachen, scheint allzu
unsinnig.

,Die Florentinische Tragddie“ mag kein Schocker sein wie
Richard Strauss’ Einakter ,Salome”, vertragt deshalb gewiss
Distanz vom Opulenten. Doch die aufgeladene psychologische
Situation — der Gatte kommt nach Haus und findet einen Fremden
bei seiner Frau — verdient eben mehr als die zwanghafte
Bebilderung fast jedes Wortes, jeder Geste. Selbst die
Zweckentfremdung Magrittescher Motive, die sich Ausstatterin
Veronika Stemberger leistet, wirkt da nur befremdend. Dass
Kaufmann Simone den Unbekannten, der sich als Flurstensohn
entpuppt, einlullt, ihn durch allerlei Gerede perfide in den
Bann zieht und zu einem scherzhaften Duell treibt, das fur den



Liebhaber todlich endet, entbehrt in Dusseldorf jeder
Spannung.

Und dies, obwohl doch die Symphoniker wunter Jonathan
Darlington die Musik uberaus exzessiv aufleuchten lassen, ja
sie klanglich und dynamisch bisweilen ins Extrem treiben. Die
Sanger indes befinden sich in einer Zwickmihle. Sie mussen
spielen ohne EntauBerung, aber zumeist forciert singen, um
gegen die orchestrale Macht anzukommen. Kein Leichtes fur
Corby Welch (Guido Bardi), Anooshah Golesorkhi (Simone) und
Janja Vuletic (Bianca).

Neugier und Furcht: Der
Zwerg (Raymond Very) wird
ausgepackt. Foto: Hans Jorg
Michel

Wie anders hingegen ,Der Zwerg“. Wo eben noch Ratlosigkeit
herrschte, 1ist nun Staunen angesagt. Wir rucken an die
Stuhlkante, Ulauschen der in 1ihrer Textur 1leichteren,
gleichwohl suffigen, schillernden Musik. Wir erg0tzen uns an
schonen, charakterstarken, wendigen, farbenreichen Stimmen.
Und wir werden hineingezogen in Immo Karamans spannende,
sinnfallige, psychologisierende Inszenierung. Wenn auch der
Schluss ein wenig verwirrt.

Zemlinskys Oper, ebenfalls nach Oscar Wilde (,Der Geburtstag
der Infantin®) spielt am spanischen Hofe. Wo die Prinzessin
Donna Clara ihren 18. Geburtstag feiert. Ihr als Geschenk ein
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Zwerg zugesandt wird. Der fein singen kann, aber hasslich ist,
von seiner Fratzenhaftigkeit allerdings nichts weill. Weil er
keinen Spiegel kennt. Der sich in die Infantin verliebt, ihrer
Zuneigung gewiss 1ist, schlieBlich aber die Bedeutung eines
Spiegels begreift und vor Erschrecken uber sich selbst stirbt.

Die Geschichte ist so angelegt, dass die Infantin mit ihrem
Geschenk nur spielt. Und am Ende die Schultern zuckt, dass das
Spielzeug so schnell kaputt geht. Nicht so bei Karaman. Er
verhandelt die Anziehungskraft des Hasslichen. Stellt Donna
Clara eine Schar von Freundinnen und Zofen an die Seite, die
mit pubertarem Gekicher, fruhsexuellem Begehren, mit Neugier
und Angst einem seltsamen Wesen, dem Zwerg begegnen. Und
schafft mit Claras Vertrauter Ghita eine Figur, die in ihren
Sehnsuchten und Traumereien nichts anderes als das alter Ego
der Infantin ist.

Des Zwergen Pein und der
Infantin Leid: Szene mit
Raymond Very und Sylvia
Hamvasi. Foto: Hans Jorg
Michel

Der Zwerg wiederum ist Opfer. Nicht das eines Spiels, sondern
das der eigenen Unzulanglichkeit. Er ist verwirrt, verliebt,
verzweifelt. Und wenn die vermeintliche Spielerei fast ihr
tragisches Ende findet, sitzt Donna Clara ebenso verwirrt,
vielleicht ein wenig verliebt, eher ziemlich verstort in einer
Ecke. Hat sich gekauert neben einen, mit einem imaginierten,
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uppigen Spiegel verzierten, schicken Sekretar. Verortet in
einem weiten GewOlberaum, den Nicola Reichert erdacht hat.

Dass jedoch aus dem Zwergen ein Priester wird, Regisseur
Karamann so offenbar das streng katholische Spanien ins Spiel
bringen will, in dem die jungen Damen in Einheitskleidchen von
uniformierten Gouvernanten getriezt werden, wirkt ein wenig
konstruiert. Gleichwohl allenthalben Faszination. Zumal hier
die Diusseldorfer Symphoniker so differenziert wie
leidenschaftlich zu Werke gehen. Und mit Sylvia Hamvasi
(Infantin), Anke Krabbe (Ghita) sowie Raymond Very (Der Zwerg)
ausgefeilte Charaktere auf der Buhne stehen, beruhrender
Gesang inklusive.

Die Rheinoper prasentiert also einen Zemlinsky-Doppelabend,
der zwischen Ratselhaftigkeit und Leidenschaft pendelt.
Gleichwohl muss er als wichtiges Pladoyer fur einen zu Unrecht
vernachlassigten Komponisten gelten.

Akzent zum Verdi-Jahr: ,Die
Rauber” (,, I Masnadieri®) am
Aalto-Theater Essen

geschrieben von Werner HauBner | 25. Juni 2013

Was bringt eigentlich so ein Jubilaum? Im Zweifelsfalle
nichts: Auf Richard Wagners 200. Geburtsjahr trifft das zu.
Und fiir Giuseppe Verdi, dessen 200. Geburtstag im Oktober
gerade medial prapariert wird, steht Ahnliches zu befiirchten.
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Schreibtischtater: Szene aus
Verdis ,Masnadieri® am
Aalto-Theater Essen: Marcel
Rosca (Maximilian), Zurab
Zurabishvili (Karl), Liana
Aleksanyan (Amalia), Rainer
Maria RoOhr (Herrmann). Foto:
Thilo Beu

Verdi hat nicht einmal die hassliche Seite aufzuweisen, die
bei Wagner von einer aufgescheuchten Kultursociety nach
jahrzehntelanger seridoser Forschung nun 1in hippeligem
Moralismus breit getreten wurde. Verdi war kein Antisemit,
sein Lebenswandel sperrt sich der Mythenbildung und kein
Faschist hat ihn zum Inspirator erkoren.

Hatten sich wenigstens die Operntheater von seinem Guvre
inspirieren lassen, hatte das Jubeljahr den Blick weiten
kdnnen. Denn Verdi hat gut doppelt so viel komponiert als das
Dutzend Werke von ,Nabucco” bis ,Falstaff“, die des
Geburtstagsklamauks nicht bedurfen, um andauernd uberall
inszeniert zu werden. Doch bisher ist — auch mit Blick auf die
Spielzeit 2013/14 — von einem Aufbruch hin zu unvertrauten
Verdi-Ufern wenig zu spuren. Ein paar hochherzige Projekte
gibt es: Krefeld-Monchengladbach erdffnet die Spielzeit mit
,Stiffelio” — einer der am straflichsten missachteten Opern
Verdis. In Bielefeld wird es ,Giovanna d’Arco” in einer der
Urfassung angenaherten Rekonstruktion geben. Und Frankfurt
lenkt schon zum Ende dieser Spielzeit den Blick endlich einmal



wieder auf Verdis groBes franzosisches Experiment ,Les Vépres
Siciliennes” — 1in einer Inszenierung des Dortmunder
Intendanten Jens-Daniel Herzog.

Als einziges der grollen deutschen Opernhauser plant Hamburg
ein Projekt, das der Bedeutung Verdis angemessen ist. Wie als
Gegenpol zur ,Trilogia popolare” (Rigoletto, La Traviata, Il
Trovatore) stellt die Staatsoper im Oktober/November drei
verschollene Verdi-Opern auf die Bihne: ,I Lombardi alla prima
crociata“, ,I due Foscari® und ,La Battaglia di Legnano” -
letzteres ein Werk, das bei seiner Urauffuhrung 1849 wegen
seiner politischen StoBrichtung fur Furore sorgte, aber kaum
mehr gegeben wird, in Deutschland wohl seit Kriegsende nicht
mehr.

Bei den selten gespielten Verdi-Opern mischt Essen mit

Aber das Aalto-Theater mischt diesmal vorne mit: Stefan
Soltesz hat seinem Hang, im Zweifelsfall zu Popularem zu
greifen, nicht nachgegeben und die Essener Erstauffiuhrung von
Verdis ,I Masnadieri® — nach Friedrich Schillers ,Die Rauber”
— ermoglicht. 1847 uraufgefuhrt, gehdoren die italianisierten
»Rauber” zu den problematischen Werken Verdis: Der Komponist
war seit ,Macbeth” dabei, neu aufgestollene Wege in seinem
Musiktheater zu erforschen, die er im ,Rigoletto” endgultig
stabilisiert hat.

In der Regie setzte der Intendant auf Bewahrtes und
beauftragte Dietrich Hilsdorf mit der Erarbeitung seiner
inzwischen neunzehnten Aalto-Inszenierung. Und wieder einmal
schwankt Hilsdorf zwischen einer bravourds aus dem Stick
entwickelten Interpretation und seiner Lust an uberdrehten
szenischen Nadelstichen. Fiur ihn sind die ,Masnadieri”
zunachst eine Familiengeschichte: ,Familienbande” steht
zweideutig auf dem Gazevorhang, auf dem vor Beginn der Oper
schon ein dunkler teutscher Tann den Zuschauer ironisch in die
Irre fuhrt.


http://www.staatsoper-hamburg.de/index.php

Den konservativen Spruch von der Familie als ,Keimzelle der
Gesellschaft” nimmt er beim Wort: In der prunkvoll-kalten
Eleganz eines gigantischen Buros, gestaltet vom bewdhrten
Johannes Leiacker, exponiert er die Konstellation mit genau
beobachteten Gangen und Gesten. Carlo Moor ist der Traumer,
der AulBenseiter, der nach Alternativen sucht; Francesco Moor,
hinkend und missgestaltet, der eilfertige, machtlusterne
Anpasser; Amalia das begehrte Objekt zwischen den Mannern, zu
der noch Arminio gehort, Kammerherr der Familie, in Essen
umgedeutet zum geduldeten Bastard des alten Moor. Dieser Graf
Massimiliano ist eher hilfloses Opfer der Intrige als ein
entschiedener Tater; Hilsdorf wird die Figur des alten Vaters
im Lauf des Stuck bis zum Zerrbild eines patriarchalistischen
Richter-Vaters und Gottes-Ersatzes demontieren.

So weit ist die Exposition bestechend erdacht. Aber mit den
Raubern kommt Hilsdorf nicht ins Reine, weil er im Rauber-Bild
des zweiten Akts die ,Kampfzone ausweitet” und das Stuck zur
Kritik des liberalen Kapitalismus umbiegt. Da klemmen Broker
und Borsianer vor Flatscreens, flimmern Zahlen und Grafiken,
tummeln sich offenbar russische 0Oligarchen, gegen die ein paar
bunte Pussy-Riot-Vermummte blank ziehen. Hilsdorf hat
versucht, die Szenen mit den Raubern auf zwei Ebenen
anzusiedeln — der von Alexander Eberle vorzuglich praparierte
Chor singt teilweise von oben oder aus den Zuschauerraum —,
aber es wird szenisch nicht klar, was die idealen Kopfgeburten
des Carlo Moor und die Bande enthemmter Kapitalistenknechte
auf der Buhne miteinander zu tun haben sollten.




Ende im Welt-Ekel: Verdis

,Masnadieri”, von Dietrich
Hilsdorf gedeutet. Foto:
Thilo Beu

Ab hier verliert die Inszenierung ihre Schlissigkeit, auch
wenn sich am Ende abzeichnet, dass Hilsdorf auch die
Geschichte von Menschen erzahlen will, die am Lebens-Ekel
zugrunde gehen. Der von Verdi dramaturgisch genial und
musikalisch zukunftsweisend vertonte Wahnsinn der ,Kanaille“
Francesco Moor wirkt aus sich heraus; der Schluss, als Carlo
Moor einer vollig im existenziellen Nichts gestrandeten Amalia
den Rest gibt, zeigt ihn als einen an der Welt verzweifelten
Gescheiterten, ahnlich wie Corrado in Verdis wenig spater
entstandener Byron-Oper ,Il Corsaro”. Fur diesen Aspekt offnet
Hilsdorf die Augen: In der Schaffensphase um 1847/48 kreiert
Verdi Anti-Helden, gekennzeichnet von einer schwarzen Negation
jeglichen Sinns und einer damonischen Hybris: Macbeth gehort
hierher, die Gebruder Moor, der Korsar. Ein Nachfolger tritt
uns erst wieder mit dem Jago in ,,0tello” entgegen.

Verdis ,Galeerenjahre” gehen zu Ende

Ahnlich ausgefeilt wie die Regie mit der Szene geht der
Dirigent Srboljub Dini¢ mit Verdis Partitur um. Dini¢ will uns
horbar machen, dass Verdis ,Galeerenjahre“ zu Ende gehen, dass
er Uber die schlagkraftigen Cabaletten hinauswachst, dass
seine Instrumentation reicher und dramaturgisch uberlegter
wird. Dass Dinic¢ den zindenden Schwung und die federnd
abspringende Attacke punktierter Rhythmen dampft, muss nicht
sein: Es ist gerade der Kontrast von innovativer Sprache und
uberkommenen ,Floskeln”, die den Reiz der ,Masnadieri”
ausmachen.

Das Orchester lasst spuren, wie es die , hohe Schule” seines
Chefs verinnerlicht hat: delikate Phrasierungen, sorgsame
Balance, kultivierte Soli sorgen fur einen veredelten Verdi-
Klang. Das Sanger-Ensemble erreicht ein solides, gemessen an



Verdis Anforderungen aber nicht immer konsistentes Niveau —
was aber auch schon bei einer gefeierten ,Masnadieri”-
Produktion im Scala-Jubilaumsjahr 1978 in Mailand
festzustellen war. Vokal am Uberzeugendsten nahert sich Aris
Argiris seiner Partie des Francesco Moor: ein solide
gestitzter, klangschdn timbrierter Bariton mit sicherer Hdhe
und psychologisch charakterisierend eingesetzten Nuancen im
Klang.

Zurab Zurabishvili
(Karl), Liana
Aleksanyan
(Amalia). Foto:
Thilo Beu

Anders Zurab Zurabishvili als Carlo Moor: Der Tenor hat zwar
entspannte Tone im Zentrum, zwingt seiner Stimme aber die Hohe
formlich auf und kommt so zu larmoyanter Scharfe und oft nur
ungefahr treffender Intonation. Das Fach des Verdi-Tenors, das
einst Sanger wie Carlo Bergonzi ideal verkdrperten, scheint
ausgestorben. Liana Aleksanyan bringt fur die Rolle der Amalia
— fur die ,Nachtigall” Jenny Lind geschaffen — die notige
Leichtigkeit und einen gut anspringenden, lyrisch-hellen Ton
mit. Auch ihre Mezzavoce kann sich horen lassen. Nur in der
Attacke gelangen 1ihr einzelne Tone nicht ausreichend



fokussiert — womodglich eine Frage der Tagesform.

Rainer Maria Rohr und René Aguilar als Arminio (Hermann) und
Roller konnen auf Augenhdhe mithalten; sie uberzeugen auch als
Sing-Schauspieler in knappen, pragnanten Auftritten. Marcel
Rosca ist als alter Graf Massimiliano ein die Facetten
souveran beherrschender Gestalter. — Das Aalto-Theater hat mit
dieser ehrgeizigen Produktion einen markanten Akzent in der
deutschen Opern-Landschaft gesetzt und gezeigt, dass es sich
lohnt, Krafte fur den wenig bekannten Verdi zu mobilisieren.
Wenn der neue Intendant Hein Mulders im Herbst mit ,Macbeth“
die Spielzeit eroffnen lasst, wird sich zeigen, wie beide
Werke in ihrem Ringen um dramatische Wahrheit und Innovation
miteinander verwandt sind.

Weitere Auffiihrungen am Aalto-Theater Essen: 20., 23. und 29.
Juni; 3., 5., 7., 10. und 20. Juli. Kartentelefon: (0201) 81
22 200. Infos im Internet:
http://www.aalto-musiktheater.de/premieren/die-raeuber.htm

Ein Europaer aus der
bayerischen Provinz: Johann
Simon Mayr Zum 250.
Geburtstag

geschrieben von Werner HauBner | 25. Juni 2013

Venedig, Karneval 1794: Im neuen ,Teatro La Fenice" wird die
Oper ,Saffo” aufgefiihrt. Der Komponist ist ein ,,Zugereister*
aus Bayern, der sich durch einige Oratorien einen Namen
gemacht hat: Johann Simon Mayr. Die Oper hat Erfolg, der 30-
jahrige Maestro erhalt ein Jahr spater erneut einen
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Opernauftrag: , Lodoiska”“. In den kommenden Jahren sollte Mayr
eine der fiihrenden Gestalten nicht nur des venezianischen,
sondern des italienischen Opernlebens werden.

Giovanni Simone
Mayr. Bild: Archiv
Haullner

Bis vor wenigen Jahren teilte dieser Komponist das Schicksal
vieler seiner Kollegen, die in der Ubergangszeit zwischen der
Barockoper etwa eines Johann Adolph Hasse und der neuen
Generation eines Gioacchino Rossini wirkten. Doch das Blatt
hat sich gewendet: In Mayrs Heimat Ingolstadt bemiuht sich seit
20 Jahren eine sehr aktive Johann-Simon-Mayr-Gesellschaft um
die Wiederentdeckung seines Guvres. An der Katholischen
Universitat Eichstatt-Ingolstadt wurde eine Forschungsstelle
eingerichtet. Symposien, Editionen, Dissertationen erschlielen
Werk, Person und Umfeld des Komponisten.

Der italienische Verlag Ricordi hat eine Ausgabe in Angriff
genommen, die Zug um Zug die bisher in Archiven schlummernden
Noten aus der Hand Mayrs kritisch ediert und der musikalischen
Offentlichkeit zuganglich macht. Die Folgen sind schon
spurbar: In den letzten Jahren sind wichtige Opern Simon Mayrs



auf die Buhne zuruckgekehrt, etwa ,Fedra“ in Braunschweig
(2007/08), ,Il Ritorno d’'Ulisse” in Regensburg (2009/10) und
Mayrs wohl beruhmteste Oper, ,Medea in Corinto*, in St. Gallen
und Manchen (2010). Zum 250. Geburtstag Mayrs am 14. Juni 2013
fuhrt das Muanchner Rundfunkorchester in Ingolstadt die Oper
»Ginevra di Scozia” in einem Festkonzert auf.

Von Mendorf nach Venedig

Am 14. Juni 1763 wird dem Schullehrer und Organisten Joseph
Mayr zu Mendorf, 25 Kilometer von Ingolstadt entfernt, ein
Sohn geboren. Johann Simon, so sein Name, macht gute
Fortschritte in der Musik. Im Kloster Weltenburg, wo er zur
Schule geht, ruhmt der Abt sein virtuoses Klavierspiel. Mit
zehn Jahren erhalt der begabte Sanger einen Freiplatz am
Jesuitenkolleg in Ingolstadt, wechselt 1777 an die Bayerische
Landesuniversitat und beginnt, Theologie, Philosophie und Jura
zu studieren. Nebenher verdient er sich seinen Unterhalt als
Organist. Ohne theoretischen Unterricht genossen zu haben,
veroffentlicht er 1786 ,12 Lieder, beim Klavier zu singen®.

Ingolstadt ist damals ein Zentrum der ,Illuminaten®, einer
aufklarerischen Geheimgesellschaft. Mayr kommt mit der nach
Freiheit, Bildung und personlicher Vervollkommnung strebenden
Bewegung in Kontakt. In dem Freiherrn Thomas von Bassus findet
er einen Forderer, der ihn als Musiklehrer auf sein Schloss
Sandersdorf holt. Als der Illuminatenorden 1785 verboten wird,
muss Bassus fliehen. Mayr folgt ihm nach Poschiavo 1in
Graubunden — und will sich endgultig der Musik verschreiben.

Wohl ermutigt und finanziert von Bassus geht Mayr 1789 nach
Bergamo, lernt bei Carlo Lenzi, dem damaligen Kapellmeister
der Kirche Santa Maria Maggiore, studiert ab 1790 in Venedig.
Dort nimmt sich der renommierte Kapellmeister an San Marco,
Ferdinando Bertoni, ein stark an Gluck orientierter Musiker,
seiner an. Die Begegnung mit dem reichen Musikleben Venedigs
und die Bekanntschaft von Komponisten wie Peter von Winter und
Nicola Piccinni regen ihn an, sich der Oper zuzuwenden.



Der Bayer eignet sich schnell die Sprache und die Gewohnheiten
seiner zweiten Heimat Venedig an, heiratet 1796 in eine
venezianische Familie ein und andert seinen Namen in ,Giovanni
Simone”. In den nachsten Jahren geht er ganz im aufreibenden
Betrieb auf. Fur vier der Opernhauser Venedigs, zunehmend aber
auch fur Mailand, schreibt er komische und ernste Werke,
typische, sogenannte ,semiseria”“-Opern, die Elemente der alten
,Seria“ mit solchen aus der Welt der ,Buffa“ verbinden.

Seine einaktigen Farcen sind im Karneval erfolgreich. Sein
Ruhm dringt mit der Buffa ,Che originali!“ (,Was fur
Originale”) dber Italien hinaus. Paris, Minchen und Lissabon
spielen das Werk, das die Marotten eines musikliebenden, aber
ungebildeten Dilettanten in feinsinniger Satire verspottet. In
Italien kann es sich bis 1830 auf den Spielplanen behaupten;
in einer Ausgrabung an der Hamburger Kammeroper ist es auch
jetzt wieder auBerst erfolgreich.

Der Ubergang zur modernen italienischen Oper

Mit der Oper ,Ginevra di Scozia“, die von Triest und Wien aus
1801 einen Siegeszug antritt, hat sich Mayr endgultig als
fuhrender Komponist der Zeit etabliert. ,Ginevra“, basierend
auf einem Epos aus Ludovico Ariostos ,0Orlando furioso”, wird
als MaBstabe setzend eingeschatzt. Die Oper auf ein Libretto
Gaetano Rossis markiert den Ubergang zum ,Melodramma” des 19.
Jahrhunderts. Ein Hinweis ist schon die Stoffwahl:
aufgegriffen wird der spater so beliebte Schauplatz
Schottland. Mayr und Rossi setzen nicht mehr auf die
Intrigenhandlung, sondern den wechselnden Kontrast der
Affekte. Lokalkolorit kommt ins Spiel; musikalische
Charaktersticke kennzeichnen Personen und Schauplatze.
Instrumentierung und Orchesterbehandlung sind
richtungsweisend. Englischhorn und Harfe zum Beispiel werden
eingesetzt, um charakteristische Farben zu erzeugen.

Einer der Biographen Mayrs, Cristoforo Scotti, meinte 1903,
keiner von Mayrs Zeitgenossen habe so viel profitiert vom



dramatischen Realismus Glucks, der poetischen Melodie Italiens
und der Fertigkeit der Instrumentation der Deutschen. Friher
sah man besonders den Einfluss Glucks, Mozarts und Haydns auf
Mayr; heute sieht die Forschung eine wichtige Quelle in der
franzdosischen Revolutionsoper, die Mayr in den bisweilen engen
und druckenden Grenzen der italienischen Tradition rezipiert
hat.

Neben antiquierten Elementen, wie langen, reflektierenden
Arien findet sich zum Beispiel 1in seiner ,Medea“ viel
Richtungsweisendes: die Verknlpfung der begleiteten Rezitative
mit Arien, Duetten wund Choren, die avancierte
Orchesterbehandlung, der ausdifferenzierte Satz, die klhne
Instrumentierung und eine fortschrittliche, im Dienste des
charakteristischen Ausdrucks stehende Harmonik. Die
Urauffuhrung vor zweihundert Jahren, am 28. November 1813, in
Neapel sah Isabella Colbran, die spatere Frau Rossinis, als
Medea und den Tenor Manuel Garcia, der spater ein beruhmter
Gesanglehrer wurde, als Egeo. Als Hauptstuck der Oper gilt die
Szene im zweiten Akt, in der Medea die Gotter der Unterwelt
beschwort, ihr bei ihrer Rache zu helfen. Sie geht weit uber
die ,Ombra-Szenen” der Barockoper hinaus.

Als Mayr sich nach 1815 mehr und mehr aus der Opernszene
zuruckzog, dem neu aufstrahlenden Stern Gioacchino Rossini das
Feld uUberlassend, konnte der allgemein geschatzte,
liebenswurdige Mann auf 20 Jahre Erfolg und internationalen
Ruhm zuriuckschauen - aber, mehr noch: er hatte die
musikalische Entwicklung 1in Italien entscheidend
vorangebracht. Zu den groBen Verdiensten Mayrs gehort die
Entwicklung eines modernen, sprechenden Opernorchesters.

Gebildet, giitig, generos

Der Nachwelt blieb er vor allem als Padagoge in Erinnerung,
hatte er ja einen weltberuhmten Schiler, Gaetano Donizetti.
Dieser besuchte als mittelloser Knabe von 1806 bis 1815 die
von Mayr in Bergamo gegrundete ,Scuole caritatevoli di



musica”“. Der gebildete und belesene Mann lie8 die Schuler
nicht nur unentgeltlich im Gesang unterrichten, sondern sorgte
fur Unterweisung in Musiktheorie, Orgel, Klavier, Violine,
dazu noch in Geschichte, Geographie, Mythologie und Poesie.
Der fromme Mayr, der ein ausgepragtes Mitleidsgefuhl hatte,
errichtete 1809 noch das ,Pio Istituto Musicale”, in dem
mittellose alte Musiker, Witwen und Waisen Aufnahme fanden.
FUr seine geruhmte Gute und Freundlichkeit spricht auch, dass
er Donizetti teils auf eigene Kosten nach Bologna schickte,
damit der Hochbegabte beim damals ersten Kompositionslehrer
Italiens Unterricht bekame.

Hatte der bescheidene Komponist, statt sich ab 1802 nur noch
seiner Kapellmeisterstelle an S. Maria Maggiore in Bergamo
verpflichtet zu fuhlen, die verlockenden Angebote aus Paris,
London oder Dresden angenommen — wer weill, wie sein Nachruhm
heute erklange. Die Fama seiner guten Werke ist mit denen, an
denen er sie getan hat, gestorben. Dass sein musikalischer
Nachruhm gering ist, dafur hat er selbst gesorgt: er hat sich
dagegen gewehrt, dass seine Partituren veroffentlicht widrden.

Dass sich uber Mayr dichtes Vergessen gesenkt hat, ist nicht
mit einer sowieso fragwiurdigen musikhistorischen Auslese zu
begrunden, in der das Bessere ein Feind des Guten sei. Iris
Winkler, wissenschaftliche Betreuerin der Simon-Mayr-
Forschungsstelle Ingolstadt, sieht in Mayr einen Komponisten
von europaischem Format: ,Mayr ist in einen europaischen
Kontext einzuordnen, nicht nur wegen seiner Herkunft und
seinem Lebensweg, sondern auch wegen seinen weit uUber die
Musik hinaus greifenden Interessen und seiner musikalischen
Sprache.“



Das Spektrum der Romantik:
Michaela Selinger singt
Lieder 1m Aalto-Foyer

geschrieben von Werner HauBner | 25. Juni 2013

Michaela Selinger.
Foto: Ruth Ehrmann

Wien, Paris, Glyndebourne, Hamburg: Die Sangerin Michaela
Selinger hat sich in den letzten Jahren einen internationalen
Ruf erarbeitet. Und kehrt dennoch immer wieder gerne nach
Essen zuriick, so zuletzt mit einer Liedmatinee ins Foyer des
Aalto-Theaters.

Sie beginnt mit einem raffinierten Bogenschlag: Sie nimmt mit
Hanns Eislers ,Erinnerung an Eichendorff und Schumann® direkt
Bezug zum zweiten Teil ihres Konzerts, dem ,Liederkreis” op.
39 Robert Schumanns auf Texte von Joseph von Eichendorff.
Dazwischen fachert sie Aspekte der Liedkunst des 20.
Jahrhunderts auf: Romantik in der Sprache Claude Debussys,
Franz Schrekers, Gustav Mahlers. Und Neu-Romantik eines
Wieners, der unter dem Namen Albin Fries feine Miniaturen
komponiert, die in ihrer melodischen und harmonischen Sprache
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sich gerade noch im Kontext der Moderne von Schreker und
Mahler behaupten.

Dem klug komponierten Programm entspricht eine klug gefuhrte
Stimme. In Essen am Aalto, seit 2010 ihr Stammhaus, hat sich
Michaela Selinger grolle Rollen ihres Fachs als lyrischer
Mezzosopran erarbeitet. In der nachsten Spielzeit kommen zwei
dazu: die Charlotte in Jules Massenets ,Werther” und eine neue
Handel-Partie in ,Ariodante”. Seit sie Fotos vom Aalto-Theater
gesehen hatte, war es ihr Wunsch, an diesem Haus zu arbeiten,
bekennt die Osterreicherin im Gesprach. Erstklassiges
Orchester, gute Arbeitsbedingungen, schone Rollen: diese
Vorzige schatzt Michaela Selinger am Aalto. Vor allem auf die
Partie der Charlotte freut sie sich, nachdem sie sich bereits
als Mélisande in Claude Debussys Oper im franzdsischen Fach
,ausprobiert” hatte.

Das Aalto-Theater,
Stammhaus von
Michaela Selinger, an
das sie immer gerne
zuruckkehrt. Foto:
Werner HauBner

Das Lied steht fur die Sangerin ganz oben in der Wunschliste:



»Ich habe im Studium das Lied fur mich entdeckt. Das war lange
vor der Oper, denn ich komme vom Oratorium her. Fur mich ist
es ein Mittel des persodnlichen Ausdrucks. Eine intime Form, in
der ich Freiheit des Gestaltens bis ins Kleinste habe.” Auf
der Buhne sei das nicht moéglich; der Zuschauer wirde solche
Nuancen gar nicht wahrnehmen. ,Beim Singen eines Liedes kommt
es darauf an, ob ich schnell oder langsam atme, gerauschlos
oder laut. Alles kann dem Ausdruck dienen.” Diese Moglichkeit,
genau zu modellieren, fordert Michaela Selinger heraus. Und
sie sieht den Liedgesang als ,Stimmhygiene”: ,Wenn ich viel
Oper gesungen habe, merke ich, wie gut das Lied meiner Stimme
tut.”

Die beiden Eisler-Lieder — Selinger sang noch ,Die Heimat“ auf
einen Holderlin-Text — konnte man psychologisch als regressiv
bezeichnen: Trauer uber das Verlorene herrscht vor, das ,Ich“
traumt sich weg, will sich im Kinderland ausruhen, sehnt sich
danach, zum zweiten Mal ein Kind zu sein: Die deutsche
Romantik als Sehnsuchtsort in einer Zeit, in der die Blaue
Blume im Exil und auf hartem, blutgetranktem Boden vergeblich
zu bluhen versuchte.

Exemplarisch zeigte sich schon in dieser Exposition, was die
Matinee kennzeichnen sollte: Der Wiener Pianist Clemens
Zeilinger erwies sich als Uberlegt-iberlegen gestaltender
Poet, die Sangerin als ein aufmerksamer, fur die Nuancen sich
aufhellender oder eintrubender Emotionen hellwacher Kopf. Aber
deutlich wurde auch, dass Michaela Selinger technische Grenzen
hat, die das Spiel mit den Ausdruckswerten des Singens
limitieren.



,Pelléas et

Mélisande“ in
Essen: Michaela
Selinger als
Mélisande und

Jacques Imbrailo
als Pelléas. Foto:
Hermann und
Clarchen Baus

Im Einzelnen: Schon bei Eisler fallen Perioden auf, die
verschwommen artikuliert sind, in denen die Konsonanten nicht
ausreichend gebildet werden. Geht es um erfillte Bogen, fehlt
dem Mezzosopran der sicher fundierte Kern und ein weitraumiger
Klang. Wenn Selinger uns einen 6den Strand vors innere Auge
fuhrt, wenn sie Tranen und fahle Resignation besingt, ist ihr
ganz leicht rauchiges, feingliedriges Timbre genau richtig.
Auch fuar Claude Debussys ,Trois Chansons de Bilitis® bringt
sie lyrische Clarté im Zentrum mit. ,Le Tombeau de Naiades”
kleidet sie zu den charakteristischen, hell-unwirklichen
Klangen des Klaviers in einen zuruckhaltend bleichen, tonarmen
Schimmer. Aber Schrekers und Mahlers grof8 angelegte, bluhende
Entwicklungen — mit herrlichen Pointen Zeilingers auf dem
Fligel — kann sie klanglich nicht entfalten; da bleibt
Selingers Mezzo begrenzt. Manchmal klingt auch die Hohe
erzwungen, der Ton mit einer Spur zu viel gaumigem Klang.



So kann Michaela Selinger in Schumanns Zyklus vor allem in den
verhaltenen, traurigen, ironischen, auch spukhaften Momenten
uberzeugen, wahrend Visionares oder sehnsuchtsvoll Kantables
unerfidllt bleibt. Nochmals sei Clemens Zeilinger
hervorgehoben: Er durchlebt Schumanns Gefuhlskosmos mit einer
Vielfalt von Farben und Nuancen, mit einer gestalterischen
Souveranitat, die den Zuhorer staunend und ergriffen
zurucklasst. Freudiger Beifall im Foyer, in dem noch Stuhle
zugestellt werden mussten: So schlecht scheint es um das
Liedpublikum nicht bestellt zu sein. Und man zeigte, dass man
die Gattung und ihre jugendlich-sympathische Interpretin ins
Herz geschlossen hat.

In offentlicher Mission -
Cecilia Bartoli ehrt den
Komponisten und Diplomaten
Agostino Steffani

geschrieben von Martin Schrahn | 25. Juni 2013

Cecilia Bartoli bei ihrem
schwungvollen Auftritt in
der Philharmonie Essen.
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Foto: Sven Lorenz

Am Anfang war sie ein Geheimtipp. Eine junge Stimme unter den
Mezzosopranistinnen. Mit gleichwohl schon charakteristischenm,
dunklem Timbre, einer eminenten Freude am Gesang, und, wie es
hief, mit einer groBartigen, charakterstarken Biihnenprasenz.
Kurzum: Die musikalische Welt staunte nicht schlecht iiber die
Romerin Cecilia Bartoli.

Wir horten ihre Rossini-CD’s und waren berauscht von der
Gelaufigkeit ihrer Gurgel, von der Perfektion 1ihres
akrobatischen Singens. Und die Kunstlerin schien die naturlich
Gabe zu besitzen, all das in eine Stimme zu legen, was es
braucht, um einer Opernfigur Leben einzuhauchen.

Das liegt nunmehr zwei Jahrzehnte zurick. Es war der
Ausgangspunkt einer groBen, bis heute andauernden Karriere.
Dass die PR-Maschinerie schnell mit dem Vergleich ,die neue
Callas” zur Hand war, flankiert von einer mehr oder minder
sachkundigen Journaille, gehdrt leider zu den Mechanismen des
Klassikmarktes. Von solcherart Glorifizierung ist indes langst
nicht mehr die Rede. Jingere Sangerinnen, deren Namen hier
nichts zur Sache tun, sind nachgeruckt, und wurden ihrerseits
mit dem ,Callas“-Titel beschwert. Bartolis Popularitat
hingegen hat Bestand.

Rossini, Mozart oder Partien des italienischen Belcanto — das
war zunachst die musikalische Welt der Sangerin. In jungerer
Zeit folgte die Hinwendung zum Barock, legte sie dabei ihr
Augenmerk auf das bisher kaum aufgefuhrte, gleichwohl
hinreiBend spannende Repertoire. Davon zeugt Bartolis Projekt
»Mission”, dem Komponisten, Priester und Diplomaten Agostino
Steffani gewidmet. 1654 in Venetien geboren, galt er schnell
als bedeutendster Vertreter der italienischen Oper in
Deutschland — seine ersten Werke schrieb er bereits als
13jadhriger im Dienste des Bayerischen Kurflrsten.

Bartoli hat nun ihr Programm in Essens Philharmonie



prasentiert. Mit all dem gewohnten Temperament, der
unbedingten Leidenschaft, die ihr Auftreten stets auszeichnen.
Mit rasselndem Tambourin erstirmt sie die Blhne und schleudert
uns triumphierend einen Siegesgesang aus Steffanis Oper
»Alarico il Baltha” entgegen. Die Bewegungen und Mimik der
Sangerin sind dem Charakter der Texte aufs Schonste angepasst.
Anders gesagt: Bartoli ist die Inkarnation barocker Affekte.

So singt sie sich durch Triumpharien, Nachtstucke, kecke
Liebesbekundungen oder sanfte Weisen von intimer Reflektion.
In tiefer Lage bisweilen mit gutturalem Ton, andererseits mit
ausgefeiltem Legato und einer samtenen HOhe. Manchmal sturzt
sie sich in einen spektakularen Koloraturenwettstreit mit Oboe
oder Trompete, sehr zum Plaisir des Publikums. Mag das
manchmal nach allzu mechanischer Reproduktion klingen, bleibt
doch der positive Eindruck des kontrollierten, aber nicht
kiinstlichen Uberschwangs.

Am Ende grofRe Dankbarkeit
fur den verdienten,
frenetischen Applaus. Foto:
Sven Lorenz

Spatestens hier sei auf das bemerkenswerte Ensemble
hingewiesen, mit dem Bartoli auftritt. I Barocchisti ist eine
der besten Formationen, die es im weiten Feld der historisch
informierten Aufflihrungspraxis gibt. Das Musizieren mit
Originalinstrumenten wirkt nie sprode, vielmehr aulerst
lebendig, besonders in rhythmischer Hinsicht. Andererseits
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gelingt dem KlangkOrper ein piano von unendlicher Sanftheit,
die uns scheinbar ins Spharische katapultiert. Und wenn
Cecilia Bartoli die Arie des Amphion aus Steffanis Oper
,Niobe” zelebriert — ,Um der matten Seele Qualen zu mildern,
kehre ich zu dir zuruck, geliebter Ruheort” —, wenn dazu ein
Streichquartett hochst Sensibles intoniert und im Bihnenraum
Glockchen bimmeln, dann darf sich das Publikum getrost beseelt
fiuhlen. Jedenfalls ist in solchen Momenten in der Philharmonie
kein Laut zu vernehmen.

Dass Steffanis Musik so spannend wie zauberhaft aufleuchtet,
ist nicht zuletzt dem Dirigat Diego Fasolis’ zu danken. Er ist
ein wahrer Orchesterbeschworer, der aus jedem noch so kleinen
Einsatz eine staatstragende Sache macht. Mit Bewegungen, die
bisweilen unfreiwillig komisch wirken. Andererseits entpuppt
er sich so als idealer Partner der Bartoli. Mag es auch, bei
soviel Temperament, mitunter zu rhythmischen Hakeleien kommen,
bleibt doch der Eindruck eines groflen Abends.

So gilt der frenetische Applaus einer Sangerin, die es Uber
Jahre geschafft hat, sich ihr Repertoire Schritt fur Schritt
aufzubauen, die ihrer Stimme nichts Grenzwertiges zumutet.
Manchmal scheint die Tragfahigkeit dieses Mezzo einen Hauch
von Blasse zu zeigen, doch die Wirkung ihres Gesang ist noch
immer unmittelbar. Typisch Bartoli eben.

Zwischen Popularitat und
Wagnis — der neue Spielplan
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des Dortmunder Theaters

geschrieben von Martin Schrahn | 25. Juni 2013

Die Oper,
Dortmund verdient.
Foto: Theater

Eine Dame und fiinf Herren. Das Leitungssextett des Dortmunder
Theaters gibt sich die Ehre zur Verkiindung des neuen
Spielplans. Ein 75 Minuten langer, sechsfach unterteilter
Vortrag iiber Eckdaten, Produktionen, Programmprinzipien, iiber
die Bedeutung des Hauses fiir die Stadt. Inklusive einiger
diirrer Zahlen. Eine Pressekonferenz konnte spannender sein.
Doch hinter allen Fakten verbergen sich interessante Details.

Bettina Pesch, geschaftsfuhrende Direktorin des Theaters, ist
die Herrin der Bilanzen. ,Es geht wieder mal aufwarts”, verrat
sie. 350.000 Euro Mehreinnahmen in allen Sparten, ein
Auslastungsplus von 1,5 Prozent fur die Oper oder plus 7
Prozent furs Schauspiel seien Belege flur solcherart
Optimismus. BezugsgroBen fur diese Zahlen nennt sie nicht. Und
Pesch muss konstatieren, dass die Stadt zwar die
Tariferhohungen 2013 furs Personal ausgleicht, zudem aber
einen Konsolidierungsbeitrag von 510.000 Euro einfordert. Dies
gelte indes nur fur die Saison 2013/14. ,Weitere Einsparungen
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sind nicht machbar, sie gingen an die Substanz des Hauses“,
sagt Pesch.

Wie die einmalige Konsolidierung aussehen soll, wo also ein
Abzwacken noch moglich ist, bleibt offen. ,Wir sparen nicht an
der Kunst“ ist das Credo und dann verrat Pesch, sie habe auch
ihre Tricks. Nun, abseits dieser sonderbaren Aussage bleibt
festzuhalten, dass es im Musiktheater zwei Produktionen
weniger geben wird: keine konzertante Oper, kein Werk der
(klassischen) Moderne. Zwei Linien, die Intendant Jens-Daniel
Herzog zu Amtsbeginn vorgegeben hat, sind erst einmal gekappt.

Immerhin: Im Doppeljubilaumsjahr zu Ehren von Richard Wagner
und Giuseppe Verdi stehen zwei gewichtige Premieren an. Herzog
selbst inszeniert ,Don Carlo“ (Ubernahme von Mannheim) und
Schauspielchef Kay Voges wagt sich an den ,Tannhauser”. Eilig
versichert er, es werde keine Nazis auf der Buhne geben.
Andererseits wird betont, die Konstellation dokumentiere die
gute Zusammenarbeit zwischen den Sparten des Dortmunder
Hauses.

Szene aus dem Mannheimer
,Don Carlo”. Foto: Theater

Insgesamt sei angemerkt, dass der Opernspielplan, um es
dezent auszudrucken, popular ist. ,Carmen“ und ,La
Cenerentola”“, ,Der Graf von Luxemburg“ und ,Anatevka”“ -

Repertoire-Raritaten suchen wir vergebens. Dass Herzog Haydns
Oratorium ,Die Jahreszeiten” dramatisiert, sei aber als
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Besonderheit durchaus erwahnt. Und dass sich die Junge Oper 1in
Kooperation mit dem Kinder- und Jugendtheater des ,Carmen”-
Stoffes annimmt, darf ebenfalls als Zeichen guter
Nachbarschaft gewertet werden.

Neu im Boot der Nachbarn ist Gabriel Feltz als Chef der
Dortmunder Philharmoniker. Er gibt sich sachlich, beschwort
keine visionaren Ideen, ja bremst sogar die Erwartungen. ,Es
gab Anfragen, ob die Philharmonischen Konzerte nicht wieder an
drei Abenden stattfinden konnten®, sagt Feltz. Doch er wolle
erst einmal in Dortmund ankommen. Dort wird er drei
Opernpremieren dirigieren, funf der zehn ,Philharmonischen”
sowie diverse Sonder-, Jugend- oder Familienkonzerte. Das
klingt nach gehdriger Prasenz, aber sein Vorganger Jac van
Steen war im Grunde nicht weniger fleiffig. Gleichwohl hat die
Stadt ihn unsanft aus dem Amt gedrangt. Pech gehabt.

Der neue
Chefdirigent
Gabriel Feltz.
Foto: Stadt
Dortmund

Ein Glucksjunge hingegen ist Ballettdirektor Xin Peng Wang.
Die Sparte ist beliebt, die Compagnie wird international
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beachtet, das Programm zeugt stets von Uppiger Fantasie.
Dementsprechend launig verkindet er die Premieren der neuen
Saison als opulentes, schmackhaftes Mehrgangmeni. Und vor
allem die Hauptspeise hat es in sich: Wang selbst setzt 0dén
von Horvaths ,Geschichten aus dem Wiener Wald“ in Szene. Die
Choreographie wolle Menschenschicksale zeigen in der so
schonen wie geisterhaften Stadt Wien. Mit Musik von Johann
Strauss und Alban Berg, also mit uUbersprudelnden, prachtvollen
wie bruchigen, morbiden Klangen.

Hier der Blick nach drauBen, sonst aber stets der Hinweis,
dass das Theater als Ganzes sich in der Stadt verorten musse.
Was niemand so konsequent angeht wie Schauspielchef Kay
Voges. Mit ,Stadt der Angst” will die Buhne das Ende der
Leistungsgesellschaft einlauten - mit Hilfe einer
Lichttherapie. Das klingt so kryptisch wie spannend. Ein
Wagnis mit Intensitat, denn an drei Tagen werden sechs
Premieren, Vortrage und Diskussionen offeriert.

Andere Abgrinde kommerzieller Art will wiederum Kristof
Magnussons KomoOodie ,Mannerhort“ ausloten. Ein Blick auf
weiblichen Shoppingwahn und die kleinen Fluchten des Mannes.
Ein Spiel, das sich nur wenige Meter von Dortmunds Thier-
Galerie ereignen wird, wie Voges eigens betont. Neben dem
Premierenreigen — von ,Peer Gynt” bis ,Der Elefantenmensch” —
setzt er auf Neues. Auf Stucke in turkischer Sprache
(Kooperation mit Mulheim), auf Lesungen aus der Bloggerszene,
auf eine Herbstakademie fur Jugendliche.



Opernintendant
Jens-Daniel Herzog.
Foto: Theater

Erste Adresse fur diese Zielgruppe 1ist das Kinder- und
Jugendtheater (KJT), das Andreas Gruhn nun in die 15.
Spielzeit fiuhrt. In all den Jahren konnte er einen
Publikumszuwachs von fast 26.000 auf 35.000 Besucher
verbuchen. Eine Erfolgsgeschichte, die sich auch nach 2015
fortsetzen soll, wenn die Spielstatte an der Sckellstralle
aufgegeben werden muss, wenn moglicherweise ein neues Domizil
neben dem Schauspielhaus entsteht. Zunachst aber bietet die
neue Saison acht Premieren — Stucke, in denen etwa die Themen
Liebe und Sexualitat, Mobbing oder virtuelle Kriegsspiele
verhandelt werden. Marchenhaftes wird das Programm erganzen,
ein Werk soll in Kooperation mit dem Jugendclub produziert
werden.

Ja, die Dortmunder Buhnen haben in der Spielzeit 2013/14
einiges zu bieten. Doch vor allem die musiktheatralische
Abteilung achzt unter den Altlasten schlechter Intendanzen,
ringt um jeden Zuschauer. Die Auslastung in der Saison 2011/12
liegt hier bei gut 53 Prozent. Dass Intendant Jens-Daniel
Herzog den Satz in die Runde wirft, ,Die Stadt hat die Oper,
die sie verdient”, 1ist Ausdruck trotzig-optimistischen
Nachvornblickens. Andererseits: Eine Kommune, die Millionen in
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einen ,Kulturleuchtturm” namens U pumpt, dem Theater aber kalt
lachelnd das Geld aus der klammen Kasse zieht, bekommt eben
die Oper, die sie verdient.

Alles zum Programm der Spielzeit 2013/14 unter
www.theaterdo.de

Die Liebe, ein sehnsiuchtiger
Wunsch: Das Hamburg Ballett
unter John Neumeier in Essen

geschrieben von Werner HauBner | 25. Juni 2013

40 JAHRE

HAMBURG BALLETT
JOHN NEUMEIER

Logo: Hamburg Ballett

Das Licht verlischt, der Horizont glitht blassblau auf.
Christoph Eschenbachs Charakterkopf und der Fliigel zeichnen
sich scharf konturiert vor dem Hintergrund ab - wie ein
Scherenschnitt des 19. Jahrhunderts. Eine Tanzerin tritt an
den Fliigel, ihr Kostiim ist einfach; reines WeiR.

Eschenbach beginnt zu spielen, leicht und vertraumt. Schumanns
,Kinderszenen“ eroffnen das Gastspiel des Hamburg Balletts in
der Essener Philharmonie. Es sind stille, in sich versunkene
Momente; die Tanzer bilden in flieBenden Ablaufen poetische
Bewegungs-Bilder.
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John Neumeier. Foto:
Steven Haberland

Eschenbachs Schumann-Interpretation, die er auch bei der
Premiere des Balletts 1974 spielte, war ein Grund fir die
Entstehung der Choreografie, bekennt John Neumeier in seinen
Lebenserinnerungen. Der Mann ist jetzt schon eine Legende:
dienstaltester Ballettdirektor der Welt, uber 140 eigene
Choreografien. Seit 1973 pragt Neumeier das Hamburg Ballett.
Im September 2013 feiert die Compagnie die 40-jahrige
Zusammenarbeit mit dem Amerikaner, der ihr ein
unverwechselbares Profil gegeben hat.

Eine Urauffiihrung fiir Essen

Pinktlich zum Jubilaum hat es die Philharmonie Essen
geschafft, Neumeiers Truppe zu einem Gastspiel an die Ruhr zu
bringen. Es gab auch ein Geburtstagsgeschenk: Damit ist nicht
die Torte gemeint, die Intendant Johannes Bultmann am Ende der
gefeierten Gala aufs Podium bringen 1liel8l. Sondern eine
Urauffdhrung: John Neumeier schuf unter dem Titel ,Um
Mitternacht” eine neue Arbeit zu den Ruckert-Liedern von
Gustav Mahler, die er 1976 schon einmal choreografiert hatte.
Vom , In Residence“-Kinstler Christoph Eschenbach mit feinsten
Nuancen begleitet, sang Matthias Goerne die ergreifend
resignativen Klagen Mahlers mit seinem dumpfen, gurgelnden



Timbre, prekarer Wortverstandlichkeit wund unklarer
Vokalisierung — stets ein neues Ratsel, warum dieser Bariton
zu den fuhrenden Liedsangern zahlen soll.

Edvin Revazov. Foto: Holger
Badekow

Neumeier deutet tragisches Scheitern von Liebessehnsucht,
Beziehungsnot und Einsamkeit eher an, als sie allzu erzahlend
auszubreiten. Wenn am Ende der grandiose Solist Edvin Revazov
sein Gesicht in die Hande einer der Welt enthobenen Frau in
gruner Gaze legt, sich die Farbe des Kleides als Licht uber
die Szene legt, wird die Entriuckung greifbar. In der ,realen”
Welt triumphiert derweil die Kalte: Anna Laudere sitzt trotzig
mit unbeteiligt gelangweiltem Blick da; Revazov legt seinen
Kopf auf ihre Knie: ,Liebe um Liebe”, wie sie das Lied ,Liebst
du um Schonheit” ertraumt, bleibt eine Vision.

Eschenbach folgt am Flugel Mahlers Anweisung, die Tempi
,aullerst langsam“ zu nehmen. Dass die Spannung halt, ist
seiner Kunst zu verdanken, die ToOone zusammenzubinden. Die
Tanzerinnen und Tanzer des Hamburg Balletts beherrschen die
konzentrierte Bewegung so virtuos, dass sie auch in der
rubatoverliebten Metrik stets mit Eschenbach zusammen auf
einen Punkt kommen.

Souverane Bewegungs-Kontrolle

Auch in den anderen Choreografien des Abends, fruhe Arbeiten
Neumeiers aus den siebziger Jahren, weckt die souverane



Kontrolle fliellender Ablaufe Bewunderung. Neumeier fordert
kaum einmal Tempo. Er lasst die Paare sensible, fast schon
skulpturenahnliche Figuren bilden: prazise Abstimmung und
dosierte Kraft sind bewundernswert. Beispielhaft sei der
Solist Alexandre Riabko genannt: In ,Vaslaw” von 1979, einer
Hommage an den Tanzer und Kinstler Vaslaw Nijinski mit Musik
Johann Sebastian Bachs, bildet er mit wunglaublicher
Korperspannung den ruhenden Gegensatz zu den ausgezirkelten
Figuren der Paare und der Solistin Patricia Tichy.

Mitgebracht hatte Neumeier auch das von ihm 2011 gegrundete
und betreute Bundesjugendballett. Begleitet von dem beherzt
zugreifenden jungen Pianisten Christopher Park tanzten drei
Paare Strawinskys ,Petruschka-Variationen®” (1976) mit Lust an
der rhythmischen Mechanik und kraftvoller Geschmeidigkeit.

Der Abend unter dem Titel ,Nirgends .. wird Welt sein als
innen” ist noch einmal zu sehen: am Samstag, 22. Juni, in
Hamburg.

(Der Beitrag ist 1in ahnlicher Form zuerst in der WAZ
erschienen).

Tiefe Gefuhle, brisante
Konflikte: Puccinis ,La
Fanciulla del West” an der
Oper Frankfurt

geschrieben von Werner HauBner | 25. Juni 2013
Christof Loy bezieht mit seiner Inszenierung von Giacomo
Puccinis ,La Fanciulla del West“ an der Oper Frankfurt klar
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Position: , Ich finde es .. falsch, das Stiick zu aktualisieren®,
zitiert ihn das Programmheft. Falsch, weil die Naivitat der
Menschen auf der Bithne verloren gehen wiirde. Verzicht auf
Aktualisierung freilich heiBt fiir ihn nicht Verzicht auf
Stilisierung: Herbert Murauer baut keine Hollywood-Wildwest-
Kulisse. Sein Raum ist der von Loy so geliebten Kasten,
diesmal eng, niedrig, flach wie ein Bretterverschlag.

Eva-Maria Westbroek
ist die Minnie in
der Frankfurter
Inszenierung von

Puccinis »La
Fanciulla del
West“. Foto: Monika
Rittershaus

Nach drauBen fuhrt immer nur ein kleines, bedeutungsvolles
Fenster. Es lasst einen blendend hellen Schein in den Raum -
und in diesem Licht traumt Minnie, die Protagonistin: Von
einem Aufbruch ins Irgendwo? Vom Glanz einer wahren Liebe? Vom
inneren Licht der schmerzlich vermissten Bildung? Den Aufbruch
wird sie am Ende wagen — hinein in ein goldenes Leuchten
(Licht: Bernd Purkrabek), das sich auf den Gesichtern der
Goldgraber im Frankfurter Opern-Kalifornien widerspiegelt.



Loy erzdhlt in dieser Ubernahme von der Kéniglichen Oper
Stockholm — ursprunglich sollte Richard Jones diesen Puccini
inszenieren — nicht einen saftig-spannenden Western. Nur der
Schwarz-WeiB-Filmvorspann spielt an auf die goldene Zeit der
amerikanischen Filmindustrie, bedient den Primadonnen-Mythos,
der ja auch in der Oper eine Rolle spielt, evoziert die
Parallele zum Film, wenn handelnde Personen in Schwarz-WeifR
auf die Buhnenwand projiziert werden.

Immer wieder uUberhoht Loy die vermeintlich realistischen
Elemente der Erzahlung und der Buhne: Nicht nur das Fenster
ist mit seinem unwirklichen Lichteinfall eher eine Chiffre.
Wenn Murauer zwischen Minnies Garderobe und die Bar ,Polka“
eine Mauer zieht, und wenn der rasend verliebte Sheriff Jack
Rance an dieser Wand steht und spurt, er werde sie nie
uberwinden, wachst der Raum Uber sich selbst hinaus, wird zum
Gleichnisort tiefer Gefuhle und brisanter Konflikte.

Western-Helden und
Film-Primadonnen:
Christof Loy
zitiert die Mythen,
die hinter Puccinis
»Fanciulla del
West” stehen. Foto:



Monika Rittershaus

Dennoch erzahlt Loy vor allem: Er erzahlt eine Geschichte von
Melancholie, Heimweh, Einsamkeit; von Empathie und der Last
der Herkunft, von Schicksal, Gemeinheit und Edelmut. Manchmal
wirkt das etwas zu filmisch, macht es dem Zuschauer leicht,
sich in der Rolle des genieBenden Betrachters zuruckzulehnen.
Tilman Knabe hat das Konfliktpotenzial und die Tragodie in
seiner Mannheimer Inszenierung radikaler zugespitzt: Knabe
verlegt die Handlung in eine verlorene, heruntergekommene
Militarstation an der Grenze zu Mexiko, brutalisiert die
Konflikte zwischen den Goldgrabern, zeichnet Dick Johnson
nicht als den edlen Tenor-Ganoven, sondern changierend
zwischen Kriminellem und Widerstandskampfer.

Scharf beleuchtet Knabe den Agenten des Konzerns Wells Fargo,
Mr. Ashby, als Drahtzieher im Hintergrund, dessen Rolle die
naiven Goldgraber nicht durchschauen, bis das Militar
aufmarschiert — eine Lesart, die jene ausbeuterischen Zustande
kritisiert, welche die historische Folie des sonst so
malerisch empfundenen Western-Milieus sind. In Frankfurt ist
Alfred Reiter ein geschniegelter, aber sonst eher harmloser
Vertreter — was aber auch daran liegen konnte, dass die
nachstudierte Ubernahme aus Stockholm manches Profil nicht so
scharf wie ursprunglich gedacht umrissen hat.

In seiner ,Fanciulla“ — der ersten Inszenierung der Puccini-
Oper in Frankfurt seit 1958 — gleicht Loy die zuruckhaltende
konzeptionelle Zuspitzung aus, weil er seine Protagonisten
virtuos und sensibel fuhrt. Das gilt nicht nur fur die
resolute, warmherzige Minnie der Eva-Maria Westbroek mit ihrer
unbestimmten Lebenssehnsucht und ihrer tiefen Menschlichkeit,
die man ganz altmodisch als Nachstenliebe bezeichnen méchte.
Es gilt auch fur den Sheriff Jack Rance, den abgebrihten
Spieler, der unter seiner abgewiesenen Liebe zu Minnie wie ein
Hund leidet, aber auch berechnend, zuschnappend wie ein
scharfer Jager, sein kann.



Carlo Ventre als Dick Johnson ist letztendlich doch eher Tenor
als Darsteller — und nicht einmal ein besonders glanzvoller:
Sein Timbre ist stets von einem heiser-verbrauchten Beiklang
begleitet, seine Kraft ist eindimensional und fuhrt nicht zu
einem weit projizierten Stimmklang. Auch Ashley Hollands
Bassbariton ist fur den Sheriff nicht so optimal im Korper
verankert, dass er seinen Ton resonanzreich gestalten konnte —
so kommt sein psychologisch bewusstes, klug gestaltendes
Singen leider immer wieder an physische Grenzen.

Im Licht der Sehnsucht: Eva-
Maria Westbroek (Minnie) und
Carlo Ventre (Dick Johnson).
Foto Monika Rittershaus

Und Eva-Maria Westbroek, die oft gefeierte Dramatische, die
Sieglinde des Frankfurter ,Rings”, schafft es nicht, die Hohe
in die Linie einzubinden, muss vor allem forcieren, wenn sie
aus der Mittellage ins hohe Register aufsteigt. Dann wird der
Ton gequalt und prekar. Ihre warme, volle Mittellage dagegen
uberzeugt, steht ihr in allen gestalterischen Facetten zu
Gebot und fuhrt dazu, dass der zweite Akt — in dem das Keimen
der Liebe zu Dick Johnson und die entsetzliche Enttauschung
fesselnd entwickelt ist — ein atemberaubender Hohepunkt der
Frankfurter ,Fanciulla” wird.



Auch als Puccini-
Dirigent gefeiert:
Sebastian Weigle.
Foto: Monika
Rittershaus

Der Regisseur hat auch ein Auge auf die zahlreichen
Nebenrollen und die Individuen des Chores, den Matthias Kohler
musikalisch sicher prapariert hat. Dass Loy Elisabeth Hornungs
Wowkle — die indianische Bedienstete Minnies — allerdings zur
komischen Figur macht, will nicht mehr einleuchten, wenn man
in Mannheim Tilman Knabes an dieser Figur entwickelte Studie
uber den Rassismus der weillen Frau gesehen hat.

Rundweg begeisternd agiert in Frankfurt wieder einmal das
Orchester. Nun hat stellvertretender GMD Alois Seidlmeier in
Mannheim seinen Job wirklich ausgezeichnet gemacht, aber die
Vielfalt der Farben, die dynamische Finesse, den
impressionistischen Klangschmelz, aber auch die Pragnanz
rhythmischer und repetitiver Motive, die schon an Janacek
denken 1lassen, hat das Mannheimer Orchester nicht so
bezwingend umgesetzt wie seine Frankfurter Kollegen unter
Sebastian Weigle. Modern und klangsinnlich zugleich, emotional
und strukturiert: Weigles Blick auf Puccini Uberwindet alle
Vorurteile; lasst horen, wie der Komponist die Traditionen des
Belcanto und der Spatromantik transformiert in seine



unverwechselbare Klangsprache, die mehr als nur eine ferne
Ahnung von den Aufbrichen der Moderne in sich integriert. Auch
deshalb darf man der Frankfurter Oper wieder einmal fur einen
spannenden, erfullten Abend dankbar sein.

Festspiel-Passagen I:
Heilloses Spiel um Macht und
Liebe bei den Gottinger
Handel-Festspielen

geschrieben von Werner HauBner | 25. Juni 2013

Gefangen: Yosemeh Adjei als
Siroe. Foto: Theodoro da
Silva

Irgendwann reicht es: Im dritten Akt klagt Siroe,
eingekerkerter Sohn des Konigs von Persien, die Gotter an.
Ungerecht sind sie: Der Redliche wird unterdriickt, der
Verrater erhoht. Und Siroe schlieBt sein verzweifeltes Arioso
mit der niederschmetternden Bilanz: Wenn Astraia — die Gottin
der Gerechtigkeit — die menschlichen Verdienste auf diese
Weise abwagt, dann regiert der Zufall, und Unschuld ist
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schlecht.

In Georg Friedrich Handels Oper ,Siroe, Re di Persia“, bringt
der Librettist Metastasio die Titelfigur in eine Lage, die dem
Dulder Hiob oder dem Gerechten biblischer Klagelieder
entspricht. Alles ist schief gegangen: Sein Vater Cosroe hat
den intriganten und speichelleckenden zweiten Sohn Medarse
seinem Erstgeborenen vorgezogen. Eine Kette unglucklicher
Zufalle hat Siroe ins Licht eines Verraters und Attentaters
geruckt. Er wird verfolgt von der heftigen Liebe einer Frau,
die ihm gleichgultig ist. Und seine wirkliche Geliebte Emira
trachtet seinem Vater nach dem Leben — aus Rache. Denn Cosroe
hat einst Emiras Vater nach einem Feldzug grausam
abgeschlachtet. Heillose Zustande.

Dass am Ende alles gut ausgeht, ist der Opernkonvention
geschuldet, und der Botschaft, die dem Publikum vermittelt
werden soll: Die Herrscher werden gewarnt, sich in ihrer
machtumflorten Einsamkeit vor Intrigen zu hiuten, die Stimme
der Natur zu missachten. Die Standhaften und Tugendhaften
tragen am Ende den Sieg davon. Mit Bestandigkeit erringe man
die Liebe, singt Emira am Ende, nachdem das Beispiel des
groBmitigen Siroe sie bewegt hat, ihren Hass zu begraben.

Doch derlei heroische Worte bemanteln nur, dass es in dieser
Welt nur darum geht, die eigenen Interessen um jeden Preis
durchzusetzen, sei es aus Verblendung (Cosroe),
aus unloschbarer Leidenschaft (Laodice), aus Machtgier
(Medarse), Auch die ,positiven” Figuren haben ihre dunklen
Flecken: Emira etwa, die sich als Mann tarnt, bei Hof
einschleicht, heuchlerisch das Vertrauen des alten Konigs
gewinnt, um ihn im richtigen Moment zu ermorden. Und selbst
Siroe ist keine Lichtgestalt: Auch er benutzt die Frauen im
Schachspiel der Macht.



Atmosphare. Foto: Werner
Haulner

Bei den Handel-Festspielen in GOttingen hat Immo Karaman die
heillosen Konstellationen in ein grandios durchleuchtetes
Kammerspiel gefasst. Der Regisseur lasst Uber dreieinhalb
Stunden lang kein Loch in der Spannung entstehen. Er hat weder
zu den Matzchen des Regietheaters gegriffen noch sich auf ein
dekoratives Morgenland eingelassen, wie die Geschichte aus der
persischen Fruhzeit und der ,Orient” als diesjahriges Thema
der Festspiele nahelegen konnten.

Bei ihm spielt das Drama in einer ungefahren Jetztzeit, wie
die Kostume von Okarina Peter signalisieren. Timo Dentlers
aufgerissene Villa auf der Buhne ist eine Chiffre fur den
ruindsen und verkommenen Rahmen der Gesellschaft: Die einst
noblen Raume, die sich um ein englisch anmutendes Treppenhaus
gruppieren, sind alle offen, doch der Bau auf einem drehbaren
Podest ist eine geschlossene Welt, aus der es kein Entkommen
gibt.

Der 1972 in Gelsenkirchen geborene Karaman ist ein sensibler
und aufmerksamer Menschengestalter. Das hat sich in seinen
bisherigen Regiearbeiten immer wieder gezeigt: in seinen
tiefschichtigen Britten-Opern an der Deutschen Oper am Rhein
(,Peter Grimes“, ,Billy Budd”), im gespenstischen Realismus
von ,The Turn of the Screw” in Leipzig und Dusseldorf, in ,La
Traviata” in Dortmund, seiner Gelsenkirchener ,Carmen” oder
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seiner Wiesbadener ,Aida”“. Handels 1lange Oper, mit
ausgedehnten Rezitativen und 25 Arien dramaturgisch belastet,
lasst er nie im Leerlauf kreisen, fullt die Zeit aber auch
nicht mit gezwungenem Handlungs-Beiwerk, das bei vielen
Regisseuren bedeutungsschwer daherkommt, um dann doch im Dekor
zu enden.

Karaman lasst seine Sanger die Raume besetzen, individuelle
Bihnenprasenz entwickeln. Er gibt ihnen Gange und Gesten, die
sparsam, aber bedeutungsvoll sind, stilisiert wie symbolische
Choreografien. Und die aus den Charakteren entwickelt statt
ihnen aufgesetzt sind. Die — oft allegorischen — Arien sind
bei ihm Momente der zeitenthobenen Reflexion, die rasend
schnell in den Kopfen der Menschen ablauft, wahrend sich ihre
Umgebung in Zeitlupe weiterbewegt. Zwischen den Gegnern und
den Liebenden, den Heuchlern und den Freunden spitzt Karaman
durch eine minutidse Personenfiuhrung die Situationen so zu,
dass der Zuschauer den Atem anhalt. Minimal-Regie mit
maximalem Ausdruck!

Die Sanger stellen sich auf dieses Konzept hochprofessionell
ein, lassen ihre schauspielerischen Qualitaten herauslocken.
Dass sie stimmlich ihren Partien, die fur die beruhmtesten
italienischen Sanger der 1720er-Jahre geschrieben sind,
bravourdos gewachsen sind, ist ein Plus der Auffihrung und hebt
sie uber so manche Gottinger Festspiel-Auffiuhrung der letzten
Jahre hinaus. Dabei werden weniger die virtuosen Kapazitaten
der Stimmen gefragt. Nur Aleksandra Zamojska als Laodice darf
die ,gelaufige Gurgel” demonstrieren. Sonst kommt es eher auf
emotionale Wahrheit, vielschichtige Expression, dynamische und
klangliche Farbung und die vokale Darstellung des inneren
Entwicklungsprozesses der Personen an: Fertigkeiten, die wohl
schon im 18. Jahrhundert von einem Weltklasse-Sanger erwartet
wurden — uber perfekte Rouladen, Intervallspriunge und
Spitzentdone hinaus.

So gestaltet Lisandro Abadie mit viel Fortune eine der
ergreifenden Vatergestalten der opera seria: Sein Cosroe hat
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Lear’sche Dimensionen, entwickelt sich vom selbstbewusst
energischen Vater-Herrscher zum gebrochen schlurfenden Greis,
der nur noch mit Tabletten uUberleben kann. Abadie beglaubigt
die Wandlung auch stimmlich mit seinem prasent gefihrten Bass.
Auch Yosemeh Adjei muss eine Entwicklung durchlaufen, die er
stimmlich Uberzeugend darstellt. Der athletisch gebaute
Counter drickt mit seiner Korpersprache aus, wie der Titelheld
Siroe absturzt: vom trainierenden Beau am Boxsack zum
geschundenen Gefangenen im Verlies unter der Treppe an einen
schweren HeizkOrper angekettet.

Ein Neurotiker der Macht:
Antonio Giovannini als
Medarse. Foto: Theodoro da
Silva

Sein Widerpart Medarse 1ist bei Antonio Giovannini ein
verschlagener Neurotiker, der ewige Zweite, der seine Chance
wittert. Seine schlanke, bewegliche Stimme mit einem
angenehmen, zwischen Sopran und Altus schwebenden Timbre,
klingt unforciert und ausgeglichen. Mit solchen Vorzugen ist
auch Anna Dennis als Emira ausgezeichnet: die glanzende
Artikulation und ihr locker fokussierter Sopran mit einer
reichen Farbpalette machen sie zur Ersten unter Gleichen im
Ensemble.

Arasse, die personifizierte Treue des Mannes in der zweiten
Reihe hinter den Herrschenden, wird von Ross Ramgobin mit
tragendem Bass gesungen. Dass ihm — im finalen Spiel um die



Krone — noch eine andere Rolle als (lachender?) Dritter
zwischen den rivalisierenden Sohnen zuwachsen konnte, deutet
Karaman an. ,Very British” durchzieht der Regisseur dieses
Finale mit feiner Ironie: Karaman lasst ein Hausmadchen Tee
und Torte servieren. Bettina Fritsche fullt die stumme
Tanzerinnen-Rolle — laut Programmheft ,das Volk“ — mit
unaufdringlicher Bravour, schon als sie wahrend der Ouvertulre
vor dem Spiegel ihr Aussehen priuft. Am Ende sitzt sie mit
einer Tasse Tee auf der Treppe, unbeeindruckt von den
Konflikten der Machtigen, die — wie die Schatten hinter einer
Glastlire andeuten — mit dem versOohnlichen Schlusschor wohl
nicht abgeschlossen sind.

Die Buhne Timo Dentlers:
aufgerissen und ausweglos
zugleich. Foto: Theodoro da
Silva

Dass sich der lange Abend nicht erschopfte, war nicht zuletzt
Verdienst des Festspielorchesters Gottingen. Handel hat
sparsam instrumentiert, bis auf Oboen und Fagotte keine Blaser
vorgesehen. Umso verdienstvoller ist, wie Laurence Cummings
mit seinen sorgfaltig artikulierenden und dynamisierenden
Musikern die Stimmungslagen der Musik realisiert: vom Pathos
zur Zartlichkeit, von tiefster Depression bis zum hoffartigen
Hohenflug von Zorn, Wut, Triumphgefuhl. Die schroffen Akzente
und heftigen Pointen mit dem Bogen gelingen den Streichern
meist ohne die ruppigen Unarten ,historisch informierter”
Wiedergabe. Dass mancher Bogen flach gehalten wurde, Crescendi



dinn blieben, gehaltene Akkorde mehr Substanz vertrigen, 1ist
diskussionswirdig.

,Siroe”, ein selten aufgefuhrtes Werk Handels, hat sich
musikalisch wie szenisch in Gottingen als ein packendes Stuck
Musiktheater erwiesen; trotz der Lange und einer fur heutige
Zuschauer sperrigen Dramaturgie emotional bewegend und
glaubwlrdig. Die Festspiele sind ihrem Sinn gerecht geworden:
Sie haben uns Handel nahe gebracht.

Den Gaga-Style tanzen:
Ballett-Premiere , Deca Dance”
im Aalto

geschrieben von Eva Schmidt | 25. Juni 2013

Deca Dance, Aalto Ballett
Theater, Foto: Bettina StoR

Im Aalto tanzt man den ,Gaga-Style“: Der von dem israelischen
Choreographen Ohad Naharin entwickelte Tanzstil eroffnet den
Tanzern des Aalto Balletts ganz neuartige korperliche
Erfahrungswelten und kommt gleichzeitig mit einer Leichtigkeit
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und Energie daher, die sogar Nachahmer im Publikum findet.

Der Ubliche Reflex im Zuschauerraum besteht ja meist aus einem
verschamten Wegducken, wenn Tanzer Zuschauer auf die Buhne
bitten. Mit den Profis moOochte man sich doch nicht unbedingt
messen, zumal, wenn alle zusehen. Doch die uberaus charmante
Szene bei der Premiere von ,Deca Dance” zeigt, dass sich
zwischen Tanzern und Laien Grenzen UuUberwinden und eine
ungeheure Lust an der Bewegung erwecken lassen: Gesetzte
Damen, elegante Herren, Schulmadchen oder sportliche Frauen im
Abendjackchen— sie alle tanzen raumgreifend den Cha-Cha-Cha
auf der groBen Buhne, behutsam gefuhrt von Tanzern im
schwarzen Anzug und Hut. Unaufgeregt und lebensfroh, so dass
der eine oder andere sich in die eigene Tanzstunde
zuruckversetzt fuhlt, eine Dame gar nicht mehr aufhoren mag
und sich zu einem bezaubernden Pas de deux aufschwingt:
Applaus flr die unerschrockene Begabung. So braucht es weder
Youtube noch koreanische Rapper mit ,Gangnam-Style®, um
Menschen zum Tanzen zu animieren. Das Aalto Ballett reicht
vollig aus und adelt den Spall gleichzeitig zur hochkaratigen
Bewegungskunst.

Genau eine Stunde dauert diese Fruhlingspremiere, die Ohad
Naharin mit einem klaren Bild zu wuchtiger Hava Nagila-Musik
beginnen lasst: Im Halbkreis sitzen die Tanzer in Anzug und
Hut und hier splrt man die asthetischen Einflusse der Kibbuz-
Bewegung. Doch schon die nachste Szene fuhrt in eine Art
Proben-Atmosphare, die Tanzerinnen tragen bunte
Gymnastikkleidung und bewegen sich ebenso frei und dynamisch
wie exakt in der Gruppe.

Ein ungewohnlicher Effekt entsteht, als die Tanzerinnen
synchron mit den Zahnen klappern - ein durchaus
durchdringender Sound im groflen Opernhaus. Die Mannergruppe
dagegen zeigt Rivalen-Verhalten und misst ihre Muskeln und
Krafte. Mit von der Arbeit geschwarzten Gesichtern vergiefen
sie im Konkurrenzkampf Schweifs. Doch beim Liebespaar nimmt der
mannliche Part eher die bittende Rolle ein: Will sie ihn nicht



erhoren oder lasst sie den Armen nur ein wenig zappeln?

Apropos zappeln: ,Sei wie eine Spaghetti-Nudel in kochendem
Wasser”, lautet eine Anweisung der Bewegungssprache ,Gaga“.
Ohad Naharin hat sie nach einer Ruckenverletzung fur sich
selbst entwickelt. Statt hoher Springe und perfekter Haltung
bei den verschiedenen Positionen sollen dynamische,
multidimensionale Bewegungen im Vordergrund stehen, die Spal
machen und die bewusste und unbewusste Wahrnehmung des Korpers
scharfen.

Das Ziel ist es ,gaga“, also frei und aufgelockert zu werden.
Das hat das Aalto-Ballett geschafft, denn der Korper weil
manchmal mehr als der Verstand. ,Die Illusion von Schonheit
und eine dunne Linie, die Wahnsinn und Vernunft trennt, die
Panik hinter dem Lachen und die Koexistenz von Mudigkeit und
Eleganz.” Der Satz wird dem Abend als Motto vorangestellt,
doch am Ende klingt er noch nach — mit Leben gefullt.

Weitere Informationen: www.aalto-ballett-theater.de

Todeskuss im Treibhaus:
Richard Wagners ,Tristan und
Isolde” an der Oper Bonn

geschrieben von Werner HauBner | 25. Juni 2013

Dass Vera Nemirova eine faszinierende Erzahlerin ist, wissen
wir spatestens, seit sie mit dem Frankfurter ,Ring des
Nibelungen” einen der bedeutenden Beitrage zum Wagner-Jahr
2013 leistete.
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Robert Gambill (Tristan),
Dara Hobbs (Isolde). Foto:
Thilo Beu

Die Regisseurin braucht keinen dekonstruktiven Uberbau, keine
umstandliche Symbolik, keine privatmythologische Verratselung,
um einem Stuck Belang zu geben. Sie erzahlt intensiv und klug
eine Geschichte. So hat sie es auch in ihrem — 2007 sehr
umstrittenen — Frankfurter ,Tannhauser” gehalten: Das virtuos
herausgearbeitete Ergebnis ihrer ersten Regiearbeit mit Wagner
wird ab 19. Oktober 2013 wieder zu erleben sein.

Jetzt hat sich Vera Nemirova dem Schlusselwerk des
Wagner’schen Theaterkosmos zugewandt: Mit Spannung erwartet,
ging jetzt ,Tristan und Isolde” Uber die Buhne der Oper Bonn.
Und wieder ist ein Triumph der Erzahlerin zu vermelden: Selten
in den letzten Jahren wurde Wagners Bekenntnis zur
transzendierenden Liebes- und Todesmystik so unverstellt und
eindringlich in Bild und Aktion gebracht wie in dieser
Premiere. Sicher auch ein Verdienst der Raumgestaltung von
Klaus W. Noack und des Lichts von Max Karbe — aber eben auch
das Ergebnis der passionierten Regiekunst der Nemirova.

Klar, auch diese Regisseurin hat ihre Stilmittel, ihre immer
wiederkehrenden Codes: Das Brautkleid etwa, von dem Isolde im
ersten Aufzug die aufgenahten Bluten abfetzt. Im zweiten
schreiben die Protagonisten Schlusselworte des Dramas auf die
halbblinden, teils zerbrochenen Scheiben eines Glashauses: Du,
Ich, Licht, Tod, Tag. Spater beschriften sie gegenseitig
nackte Haut. Aber solche Chiffren werden nie als billige



Ersatzeffekte fur fehlende Personenfihrung verwendet.

Nemirova inszeniert auch nicht naturalistisch: Es gibt kein
Liebespaar, das aufeinander zufliegt, sich schmusend und
kissend in der ,Nacht der Liebe“ ergeht. Was so mancher
Wagnerianer aus scheinbarer ,Werktreue“ der Bayreuther
Inszenierung Christoph Marthalers bitter ankreidete, zieht
auch Nemirova konsequent durch. Tristan und Isolde singen
zusammen fur sich, sehen sich selten an. Sie bewegt sich
innerhalb des glasernen Baus, der offensichtlich auf ,Im
Treibhaus” aus den Wesendonck-Liedern anspielt; er tastet sich
aullen an den Scheiben entlang. Erst bei ,Nie-Wieder-Erwachens
wahnlos hold bewusster Wunsch®” finden sich beide im Glashaus,
dem Ort der jenseitigen Liebesvision.

Held aus Cornwall, Maid aus Irland

Der Kuss ereignet sich schon im ersten Aufzug: Endlos lang
besiegelt er statt des aulerlichen Hilfsmittels des ,Trankes“
die Wandlung. Ein mythischer Todeskuss, gegeben von einer
rothaarigen Ratselfrau, die aus dem symbolistischen Bildkanon
eines Dante Gabriel Rosetti oder Edward Burne-Jones stammen
kdonnte. Wie Nemirova und ihr Buhnen- und Kostimbildner Klaus
W. Noack uUberhaupt die angelsachsische Sphare des Stoffes — es
geht ja um einen Helden aus Cornwall, um eine Maid aus Irland
— 1n die Bildwelt integrieren: Das Glashaus, das die Drehbihne
fullt, ist den viktorianischen Gewachshausern der Wagner-Zeit
abgeschaut; der Baum, auf dessen Zweige Isolde enthusiastisch
Zettel steckt, konnte ein Winschebaum aus dem Feen-Aberglauben
sein, wie man ihn heute noch auf dem irischen Lande entdecken
kann.



Robert Gambill (Tristan) und
Mark Morouse (Kurwenal).
Foto: Thilo Beu

Im dritten Akt steht die verfallende Glas-Villa dann voll
exotischer Gewachse: ein direktes Bildzitat aus Mathilde
Wesendoncks Gedicht , Im Treibhaus“, das Wagner als Vorstudie
zum ,Tristan” vertont hatte. Wie die Heimat der Pflanzen, so
ist auch die Heimat Tristans — der zwischen den Blattern und
Stammen im Bett liegt — ,nicht hier“. Fur die romantische
Sehnsucht nach dem ganz Anderen sind die klagenden ,Kinder aus
fernen Zonen” eine beruhrende Chiffre. Fur den ,Liebestod”
findet Nemirova ein unspektakulares, konzentriertes Bild:
Isolde steht in einem Regen von Papierblattern — Briefe,
literarische Erglusse, Tagebuchnotizen? —, bevor sie sich
wendet und dem Glashaus zuschreitet: Erfiallung im ,Nicht
Hier“.

Mit ihren Protagonisten arbeitet Nemirova stets sehr intensiv.
Umso schmerzliches muss es flr die Regisseurin gewesen sein,
dass ihre Isolde Dara Hobbs wegen eines Heuschnupfens nicht
singen konnte und von Sabine Hogrefe am Buhnenrand eine
sLeihstimme” bekommen musste. Hobbs agiert mit intensiver
Korpersprache und theatralischer Leidenschaft; man merkt der
Sangerin an, wie schwer ihr der Verzicht auf die vokale
Expression fallt.

Sabine Hogrefe, die 1989 am Aalto-Theater in Essen 1in
Siegfried Matthus® ,Graf Mirabeau” als Zeitungsjunge
debutierte, hat die Isolde bisher in Bremen, Hamburg, Nantes



und Angers gesungen und 2008 bis 2012 in Bayreuth gecovert. Ab
26. Mai ist sie als Brunnhilde in der ,Walkure“ in Duisburg zu
horen. Ungeachtet aller Probleme aus einem kurzfristigen
Einspringen hort man von ihr einen durch Erfahrung gereiften,
auch des Lyrischen und der leisen Tone machtigen, souveranen
Sopran.

Neue Sicht auf Konig Marke

Mit der Besetzung des Tristan durch Robert Gambill stand kein
ausgepragter Tenor-Held auf der Bonner Buhne. Im zweiten
Aufzug moéchte man als Vorzug werten, wenn eine schlanke
Artikulation auf eine tragfahige Mezzavoce trifft; im dritten
allerdings fehlen Gambill dann Intensitat, Schlagkraft und
vokales Fieber. Auch die Brangane Daniela Denschlags — von der
Regie als besorgte altliche Jungfer mit grauem Dutt gezeichnet
— hat eine zu lyrische Stimme, Uberfordert im exaltierten
Schrecken am Ende des ersten Aufzugs, zu sanft fur die Rufe
aus der Ferne im zweiten. Schade, wenn man eine solch
kultivierte Stimme ins Wagner-Fach drangt — ihre Alt-Arien in
einer Wurzburger ,Matthaus-Passion” von 2005 blieben mit viel
eindrucklicher in Erinnerung.

Trias des Leidens an der

Welt: Tristan (Robert
Gambill), Konig Marke
(Martin Tzonev), Isolde
(Dara Hobbs). Foto. Thilo
Beu



FUr Martin Tzonev ist Marke eine Herausforderung, die er mit
substanzvollem, aber nicht ausgeglichenem Bass bewaltigt.
Wieder ist es eher die szenische Umsetzung der Figur, die
uberzeugt. Nemirova bezieht den Konig ein in eine Trias des
Leidens an der Welt: ,Die kein Himmel erldst, warum mir diese
Holle?“ hebt seinen Schmerz weit Uber eine beleidigte
Beklagung seiner Situation hinaus. Fir einige Augenblicke
nehmen Tristan und Isolde den Konig in ihre Mitte, dann aber
wird das Paar seinen Weg ohne ihn gehen: ,Wohin nun Tristan
scheidet, willst du, Isold‘, ihm folgen?“

Ansprechend besetzt sind in Bonn auch die weniger
umfangreichen Rollen: Mark Morouse als pragnanter Kurwenal,
Giorgos Kanaris als soldatisch korrekter Melot, Johannes
Mertes als Hirt und Sven Bakin als Steuermann. FUr eine
musikalische Sternstunde sorgte Stefan Blunier am Pult des
Beethoven Orchesters Bonn. Der Chefdirigent zerriss zwar den
langsamen Beginn durch endlose Pausen, konnte dem Orchester
aber den ,schmachtenden“ Klang entlocken, den Wagner mit
dieser Anweisung im Sinn gehabt haben mag. Allmahliches
Steigern der Klangintensitat, graduelle Verschiebungen in der
Mischung der Klange, flexible Artikulation: das sind die
technischen Geheimnisse. Das Ergebnis 1ist eine fir Bonner
Verhaltnisse aullergewohnliche Spielkultur, ein runder, warmer
Gesamtklang, dem Blunier aber auch Feuer, Energie und Tempo
mitgeben kann.

Intendant Klaus Weise kann aus Bonn mit einer Produktion
scheiden, die der Leistungsfahigkeit des Hauses das schonste
Zeugnis ausstellt. Wie sein Nachfolger Bernhard Helmich aus
Chemnitz bei zuriuckgehenden Mitteln 1in der ehemaligen
Bundeshauptstadt — immerhin einer Kommune mit uUber 325.000
Einwohnern — die Qualitat des Angebots sichern will, ist noch
sein Geheimnis: Der Spielplan 2013/14 wird im Mail
veroffentlicht. Sicher ist schon, dass die Spielzeit mit
Zeitgenossischem eroffnet wird: mit der Oper ,Written On Skin“
(Auf Haut geschrieben) von George Benjamin. Erstmals in



Deutschland wird sie schon am 23. Juli 1in der
Urauffuhrungsinszenierung aus Aix en Provence von 2012 in der
Bayerischen Staatsoper Minchen gespielt.

In der Oper 1ist alles
Schicksal - die neue
Spielzeit am Aalto-Theater

geschrieben von Martin Schrahn | 25. Juni 2013

Tomds Netopil, der neue
Chefdirigent der Essener
Philharmoniker. Foto: TUP

Hein Mulders, der neue ,Superintendant” der Essener
Philharmonie und der Aalto-Oper, ist von der Neugier des
Publikums iiberzeugt. ,Die Leute wollen mehr wissen*, betont er
stets. Nun denn: Diesem als dringlich konstatiertem Streben
nach Erkenntnis diirfte in der kommenden Musiktheater-Saison
ippigst Rechnung getragen werden. Mit einer ganzen
Veranstaltungsreihe zum ,Phanomen Oper” etwa, zudem mit
Einlassungen zur ,Wahrheit bei Verdi” oder zu ,,Goethe als
Global Player”.
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Musikwissenschaft fur alle: Mulders und sein eloquenter neuer
Chefdramaturg, Alexander Meier-DOorzenbach, setzen auf ein
Educationprogramm fur Erwachsene, das es so im Aalto wohl noch
nicht gegeben hat. Zum Teil ist dieser Schwerpunkt der
Tatsache geschuldet, dass zum 25. Geburtstag der Buhne eben
ein paar besondere Bonbons gereicht werden. Zum anderen aber
gehort dieses breite Segment der Wissensvermittlung zu einer
ausgeklugelten Strategie der Vernetzung.

Denn Intendant Mulders und der neue Chefdirigent des Hauses,
Tomas Netopil, haben nicht lediglich Opernpremieren und
Konzerte der Spielzeit 2013/14 vorgestellt, sondern Bezuge zu
Schauspiel und Philharmonie geknupft, alles unter den
Leitbegriff ,,Schicksal” gestellt, daruberhinaus das Folkwang-
Museum und die Uni mit ins Boot geholt. In Dortmund, das seil
hier angemerkt, sind solche Annaherungen kultureller
Institutionen zumeist gescheitert — Essen darf es also besser
machen.

Finf Opern- und zwei Ballettpremieren wird es geben, das ist,
mit Blick auf vergleichbare Hauser, nicht gerade opulent zu
nennen. Am Beginn steht Verdis dusterer, dramatischer, ja
schicksalsschwangerer ,Macbeth”, nahert sich das Schauspiel
dem gleichnamigen Werk Shakespeares. Erganzend dazu wird in
der Philharmonie des Komponisten Requiem aufgefihrt. Auch
Jules Massenets ,Werther” wird von Lesungen und Vortragen
umrankt. Das Belcantofach wiederum ist vertreten mit Bellinis
unbekannter ,La Straniera”. Alles Stucke des 19. Jahrhunderts
also, die umrahmt werden von Handels barocker ,Ariodante” und
Janaceks modernem, sprachmelodiengesattigtem Kindsmorddrama
,Jenufa“. 13 Wiederaufnahmen wunterfuttern dieses
Premierenpaket.

Programmatische Linien, hier noch wenig erkennbar, denn das
Thema ,Schicksal” wurde wohl mehr oder weniger auf jede Oper
passen, sollen uUber die Jahre erkennbar sein, versichert Hein
Mulders. Wie auch der neue Chefdirigent, Tomas Netopil, eine
eigene Handschrift entwickeln will. Als Mozartianer und



Botschafter eines bohmisch-tschechischen Klangkolorits sind
seine Schwerpunkte vorgegeben. Sechs Sinfoniekonzerte wird er
selbst dirigieren, ansonsten soll das Orchester durch
zahlreiche Gastdirigenten neue Impulse gewinnen.

Eine Vielfalt der Farben nennt Mulders dies und beweist damit
Mut und Risikobereitschaft. Denn die Qualitat der Essener
Philharmoniker hat viel mit einem uUberwiegend prasenten
Chefdirigenten namens Stefan Soltesz zu tun, der das Orchester
iber Jahre formen konnte. Ahnliche Erfolge sind etwa in Bochum
zu beobachten, unter der Ara Steven Sloane. Dass in Dortmund,
wo der Chefdirigent beinahe alle funf Jahre wechselt, manche
spielerischen Defizite sich hartnackig halten, 1ist
andererseits kein Wunder.

Insofern hat Soltesz in Essen grolle FuBstapfen hinterlassen,
und es durfte nicht einfach sein, diese auszufillen. Die neuen
Gastdirigenten sollen aber, so wurde versichert, allesamt
Spezialisten fur die Werke sein, die sie jeweils dirigieren
werden. Das wird sich zeigen.

Eine Betrachtung des Neuen:
Heiner Goebbels' 2.
Ruhrtriennale-Programm

geschrieben von Martin Schrahn | 25. Juni 2013
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Heiner Goebbels, Intendant
der Ruhrtriennale, setzt
erneut aufs Experiment.
Foto: Wonge Bergmann

Teufel: Da hat doch die Kinderjury der Triennale im
vergangenen Jahr ihren Preis ,Die grofte Qual fiir die Ohren“
ausgerechnet der Lieblingsband des Intendanten Heiner Goebbels
zugedacht. Und dann musste er sich von Teilen des Publikums
anhoren, ein Theaterabend ohne Pause sei arg
gewohnungsbediirftig. So kann es gehen, wenn der Rezipient aus
den eigenen (Hor)-Ritualen heraus einem kunstsinnigen Macher
begegnet, der das Experiment liebt, das Neue, eben Unerhorte.
Das Triennale-Programm dieses Jahres spricht dariiber, wieder
einmal, Bande.

Goebbels verfasst im Editorial ein Pladoyer fur die herrliche
Unbefangenheit der Kinderjury, sieht die Vorstellungspause als
Storung eines komplexen Wahrnehmungsprozesses. Umgekehrt heift
dies wohl, dass sich der Intendant ein ebenso offenes, dazu
hochst neugieriges, intellektuelles Publikum winscht — fur all
die Produktionen, die wir hier ganz unbefangen als Theater
2.0, Antitheater oder Metatheater bezeichnen wollen.
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Harry Partch: Delusion of
the Fury, Probenszene. Foto:
Klaus Grunberg

Den Beginn markiert in dieser Saison das Musiktheater des
Amerikaners Harry Partch, ein Stuck zwischen Traum und Wahn
namens ,Delusion oft he Fury”“. Mit vom Komponisten eigens
gebauten Instrumenten und von ihm aufgezeichneten Tonsystemen.
Das Buhnenmodell, das im Programmbuch zu sehen ist, wirkt wie
aus dem Baukasten eines Futuristen. Das Original gibt’s dann
in Bochums Jahrhunderthalle zu bestaunen.

Das Theater 2.0 wiederum findet sich im Tanzgeschehen der
Brasilianischen ,,Grupo de Rua“: Wie zu lesen ist, leitet sich
»CRACKz" aus choreographischem Material ab, das im Internet zu
finden ist: ,download, remix, share — speichern, neu
zusammenfligen, teilen” 1ist das Prinzip, zu erleben auf
Zollverein 1in Essen.

Nichts weniger als den Theaterbetrieb ad absurdum fiuhren will
,Forced Entertainment”: Altvertraute Figuren und Textfragmente
stehen einem Science-Fiction-Sujet gegenuber. Eine Mixtur,
,Das letzte Abenteuer” genannt (Maschinenhalle Zweckel,
Gladbeck). Ahnlich geheimnisvoll, mé&rchenhaft und
abenteuerlich geht es in Helmut Lachenmanns Oper ,Das Madchen
mit den Schwefelholzern” zu. Abgesehen davon, dass der
Komponist hier die annahernd vollige Dominanz des
musikalischen Gerauschs zelebriert, wird Hans-Christian
Andersens bekanntes Marchen durch weitere Texte verfremdet.
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Das Ergebnis kann, wie jungst in Berlin gesehen, eiln
unglaubliches Erlebnis werden. Zur Triennale darf nun Robert
Wilson seinen Zugang zum wuchtigen Stlick, in der
Jahrhunderthalle, offerieren.

Beinahe spukig soll es zudem ausschauen in ,Stifters Dinge“,
einer von Goebbels selbst verantworteten Performance im
Duisburger Landschaftspark. Funf Klaviere erklingen, ohne
Hilfe eines Pianisten, es gibt keine Akteure, nur Tdne und
Bilder. Ein Theater UuUber das Theater: Im Zentrum stehen
Biuhnenbestandteile (Vorhang), Mittel fur szenische Tricks wie
Eis oder Nebel.

Die einzige Konstante bei all diesem avantgardistischen
Vorpreschen ist das Publikum. Es darf ratseln, entschlusseln,
sich wundern oder argern, debattieren, vielleicht sogar still
geniellen. Es darf im ubrigen auch mitmachen: In William
Forsythes grolRflachigem Labyrinth, einem Raum mit 400 Pendeln,
die sich in variablen Tempi bewegen, sollen geneigte
Betrachter lustvoll umherschweifen. 0Oder eher schlangengleich:
Denn eine Beruhrung des Instrumentariums im Essener Museum
Folkwang sei zu vermeiden, heillt es im Programm. Ja, wo die
Kunst ihre Ordnung hat, ist im Zweifel der Mensch fur das
Chaos verantwortlich.

,Habt Mut '“ wollen wir den Besucherscharen zurufen. Denn
schon manche Theaterrevolution hat sich im Nachhinein als
Spiel auf der Buhne vor Publikum entpuppt. Wie in hunderten
von Jahren zuvor. Auch Heiner Goebbels und seine Mitstreiter
werden das Rad nicht neu erfinden konnen. Vielleicht sieht’s
nur ein bisschen peppiger aus.

Im Internet (www.ruhrtriennale.de) stehen alle weiteren
Informationen, im Ubrigen auch Uber samtliche Produktionen der
vorherigen Festival-Jahrgange. Der Vergleich lohnt sich.



Musikalische Welt nach
Wagner: ,Ritter Blaubart” als
Psycho-Stick 1n Augsburg

geschrieben von Werner HauBner | 25. Juni 2013

Von der musikalischen Welt nach Wagner wissen wir noch immer
viel zu wenig: Wer in alten Musikgeschichten oder Opernfiihrern
liest, mag auf das eine und andere Werk stoflen, das von der
zeitgenossischen Kritik als ,wagnerisch” gelobt oder gegeifelt
wird. Wir kennen Strauss, wir kennen von Humperdinck eine
einzige Oper, hin und wieder ein wenig Schreker oder d’Albert
— das war’s. Leider bringt auch das Wagner-Jubilaumsjahr 2013
wenig Licht in die lebendige, garende, explodierende Zeit
zwischen 1880 und 1933. Aus den Opernhausern in Nordrhein-
Westfalen kommt - so weit jetzt schon bekannt - zu diesem
Thema kein Ton.

So muss man reisen, will man die paar Versuche mitbekommen:
Dessau befragt mit Massenets ,Esclaramonde” den romanischen
.Wagnerisme” (ab 26. Mai), Coburg inszeniert den 1lange
beliebten, in den letzten Jahrzehnten leider vergessenen
,Barbier von Bagdad” des Wagnerianers Peter Cornelius (ab 27.
April). In Annaberg-Buchholz demonstriert dagegen die komische
Oper ,Der Lowe von Venedig” von Heinrich Koselitz - alias
Peter Gast —, wie sich ein Komponist unter Einfluss Friedrich
Nietzsches von Wagners erdrickenden Modellen zu 1lo6sen
versuchte. Und in Augsburg zeigt ,Ritter Blaubart® von Emil
Nikolaus von Reznicek, wie sich die Generation der ,,Sohne“ des
Bayreuther Uber-Ichs entledigte, ohne es zu verleugnen.

Von daher passt dieser ,Ritter Blaubart“ ausgezeichnet in ein
Wagner-Jahr, das ansonsten in uUberflussigen Zyklen und


https://www.revierpassagen.de/17003/musikalische-welt-nach-wagner-ritter-blaubart-als-psycho-stuck-in-augsburg/20130413_1139
https://www.revierpassagen.de/17003/musikalische-welt-nach-wagner-ritter-blaubart-als-psycho-stuck-in-augsburg/20130413_1139
https://www.revierpassagen.de/17003/musikalische-welt-nach-wagner-ritter-blaubart-als-psycho-stuck-in-augsburg/20130413_1139
http://www.anhaltisches-theater.de/esclarmonde

Neuinszenierungen der sowieso standig ,befragten” Werke
ertrinkt. Der in Wien geborene Reznicek (1860-1945) ist heute
hochstens noch durch ,Donna Diana“ bekannt, deren spritzige
Ouverture gelegentlich in Wunschkonzert-Programmen gespielt
wird — wahrend man die kecke Oper ,dahinter” zuletzt 2003 in
Kiel zu sehen bekam. Die 1920 in Darmstadt uraufgefihrte und
kurz darauf auch in Dortmund gespielte Blaubart-Adaption hatte
vor rund zehn Jahren einigen Erfolg bei einer konzertanten
Auffiuhrung wunter Michael Jurowski mit dem Rundfunk-
Sinfonieorchester Berlin, die beim Label cpo auf CD erhaltlich
ist.

Gleisnerische Entgrenzung, iippiger Klang

Nach der Augsburger Premiere 2012 und der jetzt erfolgten
Wiederaufnahme mochte man Rezniceks Musik durchaus seinen
Zeitgenossen wie Schreker, Korngold, d’Albert oder Siegfried
Wagner an die Seite stellen. Das opulent besetzte Orchester —
in Augsburg mussten die Blaser aus auffuhrungspraktischen
Grinden um etwa die Halfte reduziert werden — ist souveran
eingesetzt. Reznicek ist ein versierter Konner; das zeigt sich
im okonomischen Satz. Die vielen lichten, kammermusikalisch
gepragten Momente verweisen ein wenig auf seine Zeitoper
,Benzin", 2010 in Chemnitz uraufgefiuhrt. Aber er kennt auch
die gleisnerische harmonische Entgrenzung, die an Mahler
erinnert; die uppige Klangpracht, in der wir Schreker
wiederhoren. Und die Arbeit mit thematischem Material, das
unverkennbar ein Erbe Wagners ist — bis hinein in woértliche
Zitate von ,Ring“-Motiven.

Unter Dirk Kaftan, Noch-GMD in Augsburg und kunftig der
Chefdirigent der Oper Graz, verliert sich das Orchester nicht
im suffigen Irgendwo, sondern bleibt bei aller sinnlichen Lust
am Glanz des Klangs doch scharf in der Kontur. Kaftan
dirigiert, so scheint es, einen Stil, der sich mit dem
Zeitgeist der Zwanziger Jahre gut vertragt: Das Technische
bleibt — anders als etwa bei Korngold — erkennbar, wird nicht
im Sound ertrankt. Aber Kaftan kann auch die riesenhaften


http://www.jpc.de/jpcng/cpo/detail/-/art/Emil-Nikolaus-von-Reznicek-1860-1945-Ritter-Blaubart/hnum/5210453

Aufschwinge zelebrieren, wenn der Schaum des Fortissimos in
den oberen Lagen der Instrumente verspruht, wenn sich das
Blech und die tiefen Streicher aufmachen zum Parforceritt nach
Wagner’s Manier, wenn grelle Klang-Spots die Grenzen der
Tonalitat verlachen und einen disharmonischen Lichtkegel in
die Zukunft klanglicher Entwicklung werfen.

GMD-Karriere in NRW begonnen

Kaftan ist in Nordrhein-Westfalen Ubrigens kein Unbekannter:
Zu Beginn seiner Karriere, einer klassischen
Kapellmeisterlaufbahn, ,umkreiste” er das Ruhrgebiet:
Korrepetitor in Bielefeld, Kapellmeister in Miunster, Bielefeld
und Dortmund. Als er 2006 nach Graz ging, hatte er sich durch
seine dynamische Arbeit am Dortmunder Opernhaus schon einen
guten Namen geschaffen.

Projektion und Verdoppelung: Sally du
Randt und Stephen Owen als Judith und
Blaubart in Augsburg. Video: Patrik
Metzger. Foto: A. T. Schaefer

Szenisch stellt das Team Timo Dentler (Buhne), Okarina Peter
(Kostume), Patrik Metzger (Videos) und Henning Streck (Licht)
das absichtsvoll verratselte Stuck in die zwielichtige



Atmosphare eines Metallgerusts, das an eine historische
Filmtrommel erinnert. Mit weiBen Bahnen verhangt oder von
einer Leinwand halbiert, gibt dieses Rund den Schauplatz der
,Blaubart“-Handlung. In ihren Grundziugen folgt sie zwar dem
Mythos von dem FrauenmOorder, aber die Vorlage, ein Schauspiel
des vergessenen Dramatikers Herbert Eulenburg, geht andere
Wege als etwa Bartoks Oper uber den gleichen Stoff.

Rezniceks und Eulenburgs Oper biegt den Mythos um zu einem
grolBburgerlichen Psycho-Stluck, spart nicht mit symbolistischen
Anklangen, lasst Blaubart am Ende an der Unverfalschtheit
einer Frau scheitern. Man mag sich an Wagners ,Hollander”
erinnern, aber auch an Schrekers ,Irrelohe”, wenn Blaubart
,dieses Lebens furchtbaren Alb voll Graus und Mord“ von sich
schleudert und sich vom Feuer gelautert (,Vernichtung!
Erlosung!“) zur Sonne emporsehnt: eine sakulare Licht-
~Religion”, wie sie der avantgardistischen Kultur des
beginnenden 20. Jahrhunderts nicht fremd war.

Regisseur Manfred WeiS arbeitet eine Inszenierung aus, die
geschickt die Assoziationen an die Psycho-Filmthriller eines
Alfred Hitchcock oder die expressionistischen Schwarz-Weils-
Filme nutzt, wie sie die Wiener Jacob und Luise Fleck (,Die
Schlange der Leidenschaft®“, 1918), Fritz Lang oder Robert
Wiene (,Orlacs Hande“, 1924) gedreht haben. Das Eréffnungsbild
mit dem gespiegelten Raum erinnert an ,Vertigo®; als Blaubart
seine Braut Judith ermordet, zitiert die Szene mit dem
herabfahrenden Messer und zerschlitzten Vorhangen die
legendare Dusch-Szene aus ,Psycho”.

Der Monster-Mythos wird nicht bedient

In Farbe lasst Weil die Morde an den funf fruheren Frauen auf
die Leinwand inmitten der Trommel projizieren: alptraumhafte
Erinnerungen, Bildfetzen, grelle Eindriucke traumatisierender
Taten. Blaubart balanciert in diesem Stlick auf einer
gefahrlichen Linie: Er 1ist Tater und Getriebener, ein
groBburgerlicher Ritter und ein monstrdser Morder, ein



Psychopath, bei dem ein Klick genugt, um die unheilvolle
innere Schraube in Drehung zu versetzen, die unweigerlich zur
Bluttat fuhrt.

Stephen Owen schlupft nicht in die Rolle des dusteren Damons.
Manchmal hatte man sich einen Doktor-Mabuse-Touch gewlnscht,
aber Manfred Weill’ Regie und Owens Darstellung meiden die
Horror-Klischees: Das Abgrundige kommt nicht als Monster
daher, sondern als jovialer, gesellschaftlich eingebetteter
Grandseigneur. Die unheilvollen Ahnungen des Grafen Nikolaus
(charakteristisch, aber undifferenziert 1laut: Vladislav
Solodyagin) zerstreut er generos. Auch Werner, der Sohn des
Grafen, spurt die Ausstrahlung Blaubarts; ihn aber treibt der
schillernde Charakter zu einer fast homoerotisch anmutenden
Faszination. Christopher Busietta fullt die kleine Rolle
psychologisch genau beobachtet aus.

Blaubart — der in Rezniceks Oper mit dem banalen Vornamen
»Rainer” aus der Mythen-Sphare gelost wird — hat einst seine
erste Frau in flagranti mit seinem besten Freund erwischt und
diesen im Affekt erschossen. Die Frau, so heiRt es, starb vor
Schreck. Diese Szenerie wiederholt Blaubart traumatisch-
zwanghaft bei jeder seiner Frauen — auch bei Judith, die
schlank und blond wie alle anderen, die Erinnerung hervorruft.
Sally du Randt hat die ideale Figur, das souveran weibliche
Auftreten, die blonden Haare, um die krankhaften Muster
abzurufen. Manfred WeiB schildert das mit der Genauigkeit
eines Filmregisseurs.

Wichtige Ausgrabung mit Blick auf Wagner

Bei der Beerdigung Judiths setzt Blaubart seine vampirische
Ausstrahlung gezielt ein, um Judiths Schwester Agnes zu
bezaubern. Agnes — das Unschuldslamm — bleibt sie selbst,
lasst sich nicht in das kranke Rollenbild zwingen, reilst die
blonde Perucke, die ihr Blaubart aufzwingen will, wieder ab.
Ihre Authentizitat bricht den Bann. Katharina von Biulow zeigt
diesen Widerstand aus Treue zu sich selbst in einer stimmigen,



genau beleuchteten Darstellung, singt die Agnes mit klarem,
gerundetem Sopran.

Mark Bowman-Hester als
Diener Josua (links) 1ist
eine der ratselvollen
Figuren der Oper. Rechts:
Stephen Owen als Blaubart.
Foto: A. T. Schaefer

Eine dunkle, ratselvolle Figur hat Mark Bowman-Hester mit
charakteristisch grellem Tenor wund ausgearbeiteter
Korpersprache darzustellen: Er ist der blinde Josua, eine
jener sinistren Dienerfiguren, die schon in der englischen
»gothic novel” in den Handlungen spuken. Er setzt am Ende das
Schloss in Brand: Irres Austicken oder Rache fur Jahrzehnte
der Qual? Das Libretto halt das wahre Motiv, wie so vieles in
diesem Stlick, in absichtsvoller Schwebe.

Mit Rezniceks ,Ritter Blaubart” ist dem Theater Augsburg eine
wichtige Ausgrabung gelungen. Die Einwande gegen die Lange der
Oper — zweidreiviertel Stunden — und gegen die dramaturgisch
scheinbar wungeschickt eingesetzten 1langen instrumentalen
Einschibe verlieren an Gewicht, wenn man der psychologisch
motivierten Dramen-Struktur des Stucks folgt. Weill und sein
Team haben Rezniceks sinfonische Exaltationen unter anderem
mit einem japanischen Blaubart-Trickfilm sinnvoll in das
Geschehen eingebunden und somit den Spannungsbogen nicht
reifen lassen. Dieser Komponist verdient es, auch andernorts



beachtet zu werden: ,Ritter Blaubart”, aber auch seine ,Donna
Diana“ lohnen den FleiR des Ausgrabers.

In Augsburg geht’s im Mai mit der Serie von Opern aus dem 20.
Jahrhundert vor der Nazi-Barbarei weiter: mit Korngolds
Einaktern ,Violanta”“ und ,Der Ring des Polykrates” von 1916
(Premiere: 31. Mai).

Hohepriesterin des Gesangs:
Montserrat Caballé wird 80
Jahre alt

geschrieben von Werner Haulner | 25. Juni 2013

Auf YouTube findet sich eine Aufnahme aus dem Teatro de 1la
Zarzuela in Madrid aus dem Jahr 1978: Montserrat Caballé singt
in einer staubigen, altbackenen Inszenierung ,Norma“.
Schepperndes Orchester, maBRige Tonqualitat, die Sangerin mit
einem plumpen Mistelzweig in der Hand und iibertriebenen, auf
Fernwirkung ausgelegten Augenbrauen. Und doch: Dieser
Ausschnitt aus der groBen Szene der Norma, ,Casta Diva“, zeigt
Caballé auf der Hohe ihres Konnens: Ihr Blick ist unverwandt
in die Ferne gerichtet, ihre balsamischen Tone erzeugen eine
melancholische Aura um die Priesterin.
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Herzlich und
humorvoll 1ist die
Caballé im Umgang
auf und hinter der
Buhne. Foto Agentur
Schmerbeck

Vor allem aber: Ihr Gesicht, ihr Hals ist frei von jeder
Anspannung. Die Lippen sind locker, o0ffnen sich mit
natlirlichem Ausdruck, formen sich wie die Schalldéffnung eines
Blasinstruments. Die atherischen Melismen, die ewig anmutenden
Phrasierungen flieBen ohne Anstrengung. Montserrat Caballé -
die Hohepriesterin des schonen Gesangs. Heute, am 12. April,
wird die Sangerin 80 Jahre alt.

John Steane, einer der bedeutendsten Sanger-Kritiker
uberhaupt, zahlte Caballé gemeinsam mit Lilli Lehmann, Rosa
Ponselle und Maria Callas zu den vier besten auf Tontrager
dokumentierten Sangerinnen des verzierten lyrisch-dramatischen
Fachs. Der Weg dorthin war der 1933 in einfachen Verhaltnissen
geborenen Katalanin nicht vorgezeichnet. Nach dem Studium in
Barcelona und ersten Erfahrungen mit Zarzuelas, den
unterhaltenden Operetten ihrer Heimat, bekam sie 1956 ihr
erstes Engagement in Basel. In Italien, wo man damals
hochdramatisch drohnende Organe bevorzugte, wollte sie niemand
haben.



In der Schweiz und bei einzelnen Gastauftritten an deutschen
Buhnen sang sie das Repertoire, das sie zunachst fur sich
bevorzugte: Mozart, Verdi, Strauss. Pamina und Donna Elvira
gehorten dazu, Salome, Aida, aber auch Marta in Eugen
d'Alberts ,Tiefland”, Renata in Prokofjews ,Der feurige Engel“
und Marie in der szenischen Uraufflihrung der Oper ,Tilman
Riemenschneider” von Casimir von Paszthory. Zwei Mal sang sie
1959 an der Wiener Staatsoper, hinterlieB aber offenbar keinen
Eindruck: als Donna Elvira in Mozarts ,Don Giovanni“ und 1in
der Titelpartie von Richard Strauss ,Salome“.

Ein Bild aus den
Anfangstagen der
Karriere:
Montserrat Caballé
und Matti Lehtinen
in der Oper
»Tilman
Riemenschneider”
von Casimir wvon
Paszthory 1959 am
Theater Basel.
Foto Theater Basel

Als sie 1971 nach Wien zuruckkehrte, war das anders.



Inzwischen hatte sie ihre ,Galeerenjahre” in Basel und Bremen
hinter sich, hatte in Mexiko gastiert und war 1965 fur Marilyn
Horne in New York eingesprungen, in Gaetano Donizettis damals
kaum gespielter Oper ,Lucrezia Borgia“. Auch fir die 32jahrige
Sangerin war das zunachst nur ein — wenn auch erfolgreicher -
exotischer Ausflug neben ihrer ,Figaro“-Grafin und einer
Rosenkavalier-Marschallin in Glyndebourne oder der Marguerite
in Gounods ,Faust” in New York.

Triumphe — aber nicht in Deutschland

Als sie 1970 ihre erste Norma sang, hatte Caballé sich auf der
Schallplatte als Bellini-, Rossini- und Donizetti-Sangerin
einen Namen gemacht, also in jenem Repertoire, das auller Maria
Callas in den Nachkriegsjahren nur sehr wenige Sangerinnen
adaquat beherrschten. Hinfort, so beklagte Caballé einmal in
einem Interview, wurde sie auf dieses Genre festgelegt.

Nach Wien kehrte sie 1971 als Leonora im ,Troubadour® und als
Elisabetta in ,Don Carlo“ zuruck — eine ihrer besten auf
Tontrager dokumentierten Rollen. Man hatte nicht das
Repertoire fur eine Sangerin, die sich den Belcantisten des
19. Jahrhunderts verschrieben hatte; Opern wie Donizettis
»Anna Bolena“ oder gar Raritaten wie Giovanni Pacinis ,Saffo“
waren damals im deutschsprachigen Raum nahezu undenkbar. 1In
ihrer Heimatstadt Barcelona, in USA und in Mailand dagegen
triumphierte sie als Maria Stuarda oder Lucrezia Borgia, als
Norma oder als Lina in Verdis , Aroldo”.

So ist es nicht verwunderlich, dass Montserrat Caballé — auBer
zum Beispiel in Hamburg — kaum an groBen deutschen Buhnen
auftrat. Erst im Herbst ihrer Buhnenkarriere nahm sie das
breite Publikum wahr. In Wien sang sie 1988/89 eine Serie von
Vorstellungen der damals wiederentdeckten Rossini-Spezialitat
,Die Reise nach Reims” und brillierte mit ihrem komischen
Talent als Duchesse de Crakentorp 1in Donizettis
»Regimentstochter” (2007). Langst hatte sie die
anspruchsvollen Belcanto-Partien aufgegeben und sich — nach



Herzproblemen 1985 — auf Konzerte konzentriert. Ihre Auftritte
mit Marilyn Horne waren Publikumsmagneten, aber auch stets in
Gefahr, groBe Belcanto-Nummern als das zu verkaufen, was sie
gerade nicht sein wollen: Primadonnenzirkus.

Ein Instrument von ,,superber Qualitat“

Maria de Montserrat Caballé — der Vorname verweist auf eine
beriuhmte schwarze Madonnenstatue in der Benediktinerabteil
Santa Maria de Montserrat bei Barcelona — wollte weder eine
Diva sein noch als Nachfolgerin der Callas gelten, obwohl sie
ihr dankbar war, das Tor zu den vergessenen Schatzen des
Belcanto aufgestoBen zu haben. Die Stimme der Caballé war
pradestiniert fur diese Art von Vortrag: perfekt ausbalanciert
in den Registern, weich und flutend in der Tongebung,
schmelzend in den leisen ToOnen.

Caballés Atemtechnik ist stupend — auch das ist in der
erwahnten ,Norma“-Aufzeichnung zu horen. Die ToOne stromen
schier endlos und ihr Atemholen ist fast unmerklich, stort das
Ausschwingen der Phrasen in keinem Moment. In ihren besten
Jahren zwischen 1965 und 1985 verband Caballé diese vokalen
Tugenden auch mit ausdrucksvoller Eloquenz, mit brillanter,
aber nie ubertriebener Attacke und mit einem nuancenreichen
Vortrag. Ihr dunkel schimmerndes Timbre, das erst in spateren
Jahren zu einzelnen Scharfen neigte, wurde geruhmt. Keine
geringere als Giulietta Simionato sagte ihr ,superbe Qualitat“
nach.

Es gab aber auch harsche Kritik: Cathy Berberian, Gesangs-
Ikone der modernen Musik, die nicht im Entfernten uber die
Technik der Caballé verfliugte, warf ihr vor, nicht daruber
nachzudenken, was sie singe und sich auf den reinen Klang zu
konzentrieren. FuUr Berberian bedeutete eine schone Stimme
nichts — Reflex der aus dem Verismo kommenden Kritik an den
Stimmen der Ara vor Caruso und dem distanzierten Stil eines
Singens, das Ausdruck durch Klang statt durch Rhetorik
erzielen will.



In Deutschland sprach Ulrich Schreiber von einem
,fossilartigen kunstlerischen Zustand” und beschrieb damit
offenbar den Geschmack, der an deutschen Opernhausern
vorherrschte und der zuliels, dass italienisches Repertoire von
Sangern interpretiert wurde, die weit von den stilistischen
und vokalen Anforderungen der Partien entfernt waren. Jurgen
Kesting gibt sich milder, konstatiert ein Fehlen
~entscheidender Momente einer kommunikativen Kraft® in
Caballés sangerischem Ausdruck. Dass die Sangerin 1in
Deutschland so selten auf der Buhne stand, hatte also nicht
nur mit dem Regietheater der achtziger Jahre zu tun.

An ihrem heutigen 80. Geburtstag ist es still um Montserrat
Caballé. Jahrelang hatte sie versucht, mit den Resten ihrer
Stimme, mit charmantem Humor und unglaublicher Selbstironie
Konzerte zu geben; viele Menschen kamen, weil sie sich bewusst
waren, die letzte Protagonistin einer vergehenden Ara zu
erleben. Ihren 75. Geburtstag beging sie im April 2008 mit
einem Konzert in der Philharmonie Essen.

@
the
sound

of

Montserrat

Caball

Her Great
Opera Roles

1:‘:am£

Das neueste Caballé-Album
mit fiunf CD. Bild: EMI

Zu einer Abschiedstournee will die Sangerin dennoch noch
einmal antreten — ungeachtet ihrer gesundheitlichen Probleme,



die ihr in den letzten Jahren schwer zu schaffen machten.
Abgesagt ist allerdings schon ihr geplanter Auftritte in
Disseldorf; angekindigt sind Wien am 30. April und im Herbst
Halle/Saale, Luzern und Linz.

Aus Anlass ihres Geburtstags hat die Plattenfirma EMI eine
funf CDs umfassende Box aufgelegt: ,The Sound of Montserrat
Caballé. Her great opera roles“ (EMI 7212962). Zahlreiche
ihrer Gesamtaufnahmen — darunter Raritaten von Bellini und
Donizetti — sind noch auf dem Markt, unter anderem die von
Jurgen Kesting hoch geschatzte ,La Traviata”“ mit Carlo
Bergonzi unter Georges Pretre (RCA), ,Don Carlo” mit Placido
Domingo unter Carlo Maria Giulini (EMI 9668502) oder ihre
»Aida"“ unter Riccardo Muti (EMI 6406302).

Wagner-Jahr 2013: ,Rienzi” 1in
Krefeld oder das Scheitern
eines Ideals

geschrieben von Werner HauBner | 25. Juni 2013
Ein Riss durchzieht die Biihne, mal blutrot leuchtend, mal in

giftigem Pink strahlend. Oder 1ist es eine Fieberkurve, ein
Schiitzengraben, eine Borsengrafik?

Thomas Gruber hat fur den Regisseur Matthias Oldag in Krefeld
wieder einmal (wie schon bei Poulencs ,Dialogues des
Carmélites” in Gera) einen schwarzen Kasten gebaut, dessen
Boden und Wande ©programmatische Texte zeigen:
Zeitungsausschnitte Uber Syrien, die Ukraine — und das Rom vor
800 Jahren. Damals lebten die Papste im Asyl in Avignon, war
das antike und christliche Haupt der Welt zerrissen zwischen
machtgierigen Parteien Vieh zuchtenden Stadtadels, wurde in
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unbedeutenden Verhaltnissen ein Junge namens Nicola geboren,
der spater als Cola di Rienzo zu einer der schillerndsten
Figuren des spaten Mittelalters wurde.

Ein Riss spaltet die
gesellschafttlichen Gruppen
in ,Rienzi“ 1in Krefeld,
sinnlich erfahrbar auf
Thomas Grubers Buhne. Alle
Fotos: Theater Krefeld-
Monchengladbach

Die Buchstaben auf der Biuhne wollen uns sagen: Hier, 1in
Richard Wagners ,Rienzi“, wird ein Ideendrama durchgespielt,
hier geht es nicht um Liebe und scheiternde Beziehungen,
sondern um Aufstieg und Fall eines Menschen, der eine Idee in
sich tragt, sie fanatisch verfolgt und schliellich scheitert:
Die gewaltigen roten Buchstaben, die den Namen ,Rienzi“
bildeten, liegen im funften Akt von Wagners GrolBer Oper wie
Trummer verstreut; der Chor, der sie beiseite raumt, bildet
fur einen Moment daraus scheinbar zufallig , INRI", die
Aufschrift auf Jesu Kreuz.

Jesus, Hitler und Rienzi

Rienzi als ,politischer® Christus? Ein Mensch, der sich um
eines hdheren Ziels, eines Ideals willen opfert? Der wie Jesus
aus dem Weg geraumt wird, als er den Machtigen im Wege steht?
Ein Charismatiker, der seine Verfuhrungs-Macht von Gott zu
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haben glaubt und sich einzig durch den ,Himmel” rechtfertigt?
Oldags Bezuge wollen theologisch nicht korrekt sein, aber sie
benennen einzelne Aspekte, die sich auch in der Passion Jesu
entdecken lassen. Doch sie lassen auch an eine gespenstische
Parallele denken, die in einem Text Saul Friedlanders im
Programmheft angesprochen wird: An die von Hitler und Rienzi,
die sich beide von der ,Vorsehung®” berufen fuhlten und beide
als von jedem Zweifel ungetrubte Fanatiker ihre Mission
verfolgten.

Die Stolrichtung von 0Oldags Krefelder Neuinszenierung der
dritten Oper Wagners geht freilich in eine andere Richtung: Es
geht um das Scheitern einer humanen Befreiungs-Idee aus
auBeren politischen, aber auch inneren psychologischen
Grunden. In der Gestalt des — in jedem Moment Uuberlegt und
glaubwlirdig agierenden — Sing-Schauspielers Carsten Sulfl ist
Rienzi zunachst ein vom Ideal der ,hohen Roma“ beseelter
Charismatiker, der das Volk befreien will aus der Umklammerung
der Orsini und Colonna — dustere Geld- und Machtmenschen, an
denen das einzig Edle die Marke ihrer Zocker-Anzuge ist.

Auf dem Hohepunkt der Macht:
Carsten Suf als Rienzi und
der Chor.

Dass es vor allem um viel Geld geht, will der vierte Akt
zeigen: Die Abwartskurve der Kurse und die fallenden
Notierungen bilden den Rahmen, in dem sich die Nobili und die
vordem von Rienzi aus ihrer Umklammerung befreite Kirche in
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Gestalt des papstlichen Legaten (Matthias Wippich) gegen den
Tribun verschwOoren. Die zunehmende Fanatisierung Rienzis, die
das Konzept des freien Rom zunehmend zu einer politischen Idée
fixe degenerieren lasst, bleibt angesichts der massiven
Kirzungen nur skizzenhaft wahrnehmbar: Jede Buhne, die das
monumentale Sechseinhalb-Stunden-Stick Wagners bringen will,
steht vor diesem Problem. Aber es passt auch zum Konzept: Es
liegt nahe, dass 0Oldag in Rienzi eher die scheiternde
politische Utopie Wagners im vorrevolutionaren Deutschland
entdecken will. Oder, grundsatzlicher genommen, die
misslingende Idee einer Erlosung einer Gesellschaft vom Bdsen.
Das hat ja, politisch gesprochen, nicht einmal Jesus
geschafft.

Aus Oldags Sicht ist es somit auch sinnvoll, die privaten
Strange der Handlung, vor allem die Liebesgeschichte zwischen
Irene und dem zur Feind-Partei gehdrenden Adriano Colonna, nur
marginal anzudeuten. Immerhin belasst er Adriano seine
wundervolle Szene im Dritten Akt, die den 29jahrigen Wagner
auf der Hohe psychologisch-musikalischer
Charakterisierungskunst seiner Zeit zeigt — eine Fahigkeit,
die freilich schon zehn Jahre zuvor in den ,Feen” weit
entwickelt war. Mit Eva Maria Gunschmann steht die beste
Sangerin des Abends auf der Buhne: eine schlanke Gestalt, auch
in der Stimme ohne pseudo-dramatische Verdickung, gesegnet mit
einem adeligen Timbre und soliden technischen Grundlagen.

Das Ende eines Narrenkodnigs

Rienzi endet als Narrenkonig: Die Konigskrone, die er im
ersten Akt zuruiuckweist — er will lediglich ,Tribun® sein -,
setzen ihm die Nobili als Parodie aus glanzender Pappe aufs
Haupt. Wie der Gottesnarr in Mussorgskys ,Boris Godunow” irrt
er durch den blutroten Graben, der sein Rom spaltet. Am Ende
steht das Feuer: Rienzi und seine Schwester Irene werden mit
Benzin Ubergossen; jemand gibt ihm ein Feuerzeug in die Hand,
ein roter Vorhang fallt ..



Untergang im Feuer - ein
beziehungsreiches Bild, auch
zur Rezeptionsgeschichte des
Werks, das Hitlers
Lieblingsoper war.

Ist er Zufall, der Gedanken an die Verbrennung von Hitlers
Leiche im Hofe der Reichskanzlei, mitten im finalen Feuer auf
Berlin? Und damit der behutsame Verweis auf die ungluckliche
Rezeptionsgeschichte des ,Rienzi“ als Hitlers Lieblingsoper
und Begleitmusik zu den Nurnberger Parteitagen? Philipp Stolzl
hat in seiner Berliner Inszenierung die Parallelen zwischen
Rienzi und modernen Diktatoren drastisch herausgestellt. Dass
sich 0Oldag und seine Kostumbildnerin Heike Bromber nicht auf
diesen Weg einlassen, nimmt seiner Inszenierung nichts an
Brisanz. Nicht immer fuhrt eine explizitere Bildsprache auch
zu Uberzeugenderen Ergebnissen.

Ausschweifender Zugriff auf musikalische Mittel

Musikalisch gibt es viel Larm zu vermelden: Das liegt an der
Instrumentierung, aber auch an Mihkel Kutson, der das gut
aufgelegte Orchester die hochfliegende Musik mit aller
Inbrunst und ungehemmtem Willen zum Glanz spielen lasst. Es
liegt auch an Wagners ausschweifendem Zugriff auf alle
musikalischen Mittel seiner Zeit: Aubers Hymnen und Gebete aus
,La Muette du Portici“, Halévys groll angelegte Finali in ,La
Juive”, Bellinis krachende ,Norma“-Chore, Rossinis Feuer aus
»Guillaume Tell”. Und dazwischen immer wieder Vorboten seiner
Weiterentwicklung in Richtung der ,Tannhauser“-Romantik.
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Manchmal hatte Kutson den Furor des Wagner’schen
Totalitarismus bremsen sollen; die anfangs erhaben-gluckisch
gedehnte Ouvertire wird zu rasch zu laut und kennt dann keine
Steigerung mehr. Und Sanger wie die arg kopfig-enge Anne Preul’
(Irene) haben gegen die Klanguberflutung keine Chance.

Krefeld schafft es tatsachlich, die Riesenpartien des Stucks
ansprechend zu besetzen: Carsten Sull meistert sein
Grundproblem mit einer wenig resonanzreichen Hohe und punktet
vor allem mit psychologisch begriundeten Klangschattierungen im
Zentrum. Hayk Deinyan ist als Steffano Colonna ein
unheimlicher Finsterling, dessen standardisierter
Geschaftsleute-Dress die hallich enthumanisierte Gier nur
muhsam verhullt; auch sein grollend dumpfer Bass passt zu
dieser Rolle. Der andere Clanchef, Paolo Orsini, wirkt beil
Andrew Nolen eher wie ein abgedrehter Ex-Hippie, der seine
langen Haare behalten und seine Brust mit billigen Blechorden
behangt hat. Walter Planté und Thomas Peter (iberzeugen mit
durchsetzungsfahigen Stimmen als beflissene Stltzen der Macht.
Maria Benyumova lost die gewaltige Aufgabe, den Choren Format
zu geben, mit glucklicher Hand.

In Krefeld wird momentan unter Generalintendant Michael Grosse
ehrgeiziges Musiktheater gemacht: ,Rienzi® ist die einzige
Neuinszenierung des Wagner’'schen Fruhwerks in diesem
Jubilaumsjahr im deutschsprachigen Raum; lediglich in Rom
kommt im Mai dieses ur-romische Thema noch auf die Buhne. Das
verdient angesichts der lahmenden Wagner-Routine an manch
groBem Haus Hochachtung. Aber ,Rienzi® ist — und das spricht
noch mehr fur Krefeld-Monchengladbach — ein Glied in einer
Kette, zu der solche Perlen wie Tschaikowskys ,Mazeppa“,
Nielsens ,Maskarade”, Puccinis ,Suor Angelica“ und ,Le Villi“
und die ,Lustigen Nibelungen“ von Oscar Straus gehoren: Ein
Spielplan, dem in seiner vielfaltigen Entdeckerfreude nur
wenige andere Theater an die Seite zu stellen sind.



Metapher des Zufalls: Sergej
Prokofjews ,Der Spieler” 1in
Frankfurt

geschrieben von Werner Haullner | 25. Juni 2013

Dostojewskis ,Spieler” ist eine existenzielle Figur, die ein
Thema der grofen russischen Literatur des 19. Jahrhunderts
zusammenfasst, namlich die Frage, wie sich der Mensch im
Spannungsfeld von Machten verhalt, die er nicht beeinflussen
kann. Oder die auf seine Aktionen unberechenbar reagieren.
Tolstoi hat den historischen Zufall in seiner ganzen
Absurditat in ,Krieg und Frieden” ausfiihrlich thematisiert.
Wie heiBen die Alternativen? Gottergebenheit oder Nihilismus?

Schon die Bibel wusste, dass sich Gott nicht zu einem flr den
Menschen einsichtigen Sinnzusammenhang zwingen 1lasst: Den
Guten kann es schlecht, den Schlechten gut gehen. Selbst fur
den glaubigen Menschen, falls er nicht vollkommen naiv ist,
bleibt der dunkle, unerklarbare Rest der Geschichte, das
strukturell Bdse jenseits des moralischen Ubels. Und Sergej
Prokofjews ,Der Spieler” ist eine Oper, die das Schicksal auf
den Spieltisch schleudert — selbst, wenn die Figuren in diesem
Reigen vordergrundig logisch triumphieren oder scheitern.
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Die alte Babuschka: Anja
Silja im Rollstuhl mit der
Aura der groflen
Buhnendarstellerin. Foto:
Monika Rittershaus

Wer triumphiert in diesem Stluck, das an der Oper Frankfurt

eine bezwingende Neuinszenierung erfuhr? Nicht die Liebe,
nicht das Gluck, nicht die Berechnung. Die Kugel auf der
riesigen leuchtenden Roulette-Scheibe von Hans Schavernoch
rollt gleichmutig und unberuhrt. Nur die alte Babuschka, eine
jener grotesk-unheimlichen Frauen aus Russlands literarischem
Erbe, konnte als Siegerin durchgehen, weil sie der Kugel ihren
Tribut zollt: Sie befeuert den blinden Zufall, indem sie ihr
ganzes Vermogen verspielt statt es zu vererben.

Ein anderer Schein-Sieger ist der Spieler selbst, Alexej, der
Hauslehrer des bankrotten Generals. Seine Glucksstrahne — 20
Mal Rot hintereinander — aber ist die grelle Ouverture zum
letzten Akt seines existenziellen Unglucks: Da scheitert mehr
als die Liebe zu seiner Schulerin Polina, da scheitert ein
Mensch im Angesicht des Ungreifbaren: Schicksal und Liebe sind
unverfugbar, Geld rettet und richtet nichts.

Das Leben — ein Roulette:
,Der Spieler” in der Szene
von Hans Schavernoch 1in
Frankfurt. Foto: Monika
Rittershaus
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Die Buhne braucht einen solchen Kenner menschlicher Tiefen wie
Harry Kupfer, um aus der sproden Konversationsoper das
packende Stuck zu schaffen, das in Frankfurt zu sehen war. Mit
seiner auf die Personen konzentrierten Regie bespielt Kupfer
das illustrierend-kommentierende Buhnenbild muhelos: Hans
Schavernoch erinnert an Klinikflure und geheimnisvoll glaserne
Palaste, zeigt die glamourdsen Sterne der Halbwelt und die
lautlosen Gefahren der AuBenwelt. Die Katastrophe des Spielers
Alexej beschrankt sich nicht aufs Individuelle: Als er am Ende
die Pistole auf seine Schlafe richtet, schlagt ein Komet auf
der Erde ein — wie in Lars von Triers ,Melancholia“.

Sinnloser

Geldregen: Frank
van Aken in
Prokofjews ,Der
Spieler” an der
Oper Frankfurt.
Foto: Monika
Rittershaus

In Frank van Aken weckt Harry Kupfer den Darsteller und fihrt
ihn zu groBer Klasse: Van Aken liefert sich an die
Riesenpartie aus, singt sie psychologisch durchdringend,
gestaltet sie spannungsreich in ihrer Ambivalenz, zwischen
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aussichtlos — und daher erst recht vorbehaltlos — Liebendem
und grotesk im Spielrausch Versinkendem. An der Seite dieser
grandiosen Sangerleistung kann kaum jemand bestehen, obwohl
Kupfer mit den allesamt vorziuglichen Frankfurter Darstellern
bewundernswert scharf beobachtete bizarre Typen formt.

Nur eine zieht gleich: Anja Silja als Babuschka, an den
Rollstuhl gefesselt, kostet ihre Macht aus, auch wenn sie nur
eine negative ist. Ihr Geld bekommt niemand, eher Uberlasst
sie es dem blinden Lauf der Kugel: In dieser Szene triumphiert
die absurde Sinnlosigkeit des Geldes. Siljas Auftritt ist
eingehullt von der Magie einer Bihnenlegende — und dieser
auratische Glanz stimmt das Gehor fir den Rest ihrer Stimme
milde und aufmerksam.

Spater, wenn Frank van Aken seinen Gewinn uUber sich abregnen
lasst und in einem Haufen Papiergeld sitzt, wird dieser
Gedanke szenisch noch einmal uberhoht und prazisiert: Polina,
das pratentiodose, undurchschaubare und in der Regie wohl
bewusst uneindeutig belassene Weibchen, wirft dem hoffnungslos
verliebten Alexej sein Geld an den Kopf — einer der
unverwechselbaren Auftritte der wie immer in ihrer Rolle
lebenden Barbara Zechmeister.

Dank Kupfers Regiekunst wirken die farcenhaft stilisierten
Nebenfiguren nie Uubertrieben. Sie sind in ihrer Gier, ihrem
Wahn, ihrer Verfallenheit grotesk komisch (die diversen Damen
der Gesellschaft mit Claudia Mahnke als zynisch abgedrehter
Blanche), lacherlich tragisch (der alte General Clive Bayleys)
oder schmierig undurchsichtig (Martin Mitterrutzner als
Marquis oder Sungkon Kim als Mr. Astley). Die Kostume von Yan
Tax, changierend zwischen historischen Anklangen und
flirrender Eleganz, unterstreichen die Charaktere.



Sebastian Weigle. Foto:
Wolfgang Runkel

Mit dem Frankfurter Orchester bewegt sich Sebastian Weigle
wieder einmal auf dem Niveau, das er durch seine Wagner-
Interpretationen, aber auch mit Humperdincks ,Konigskinder“
oder Korngolds ,Die tote Stadt“” markiert hat. Prokofjew
schenkt den Musikern nichts: Seine Musik kann hitzig und
auftrumpfend sein, bewegt sich aber oft in komplex
konstruierten Klangmixturen, in denen solistische Prasenz und
ein unbestechliches Gehdér fur die Partner-Instrumente im
Orchester notig sind. Weigle lasst diese rhythmisch verstorten
Farbgemische so bunt voruberziehen wie die Lichter 1in
Schavernochs Buhnenprojektionen (realisiert von Thomas
Reimer). Prokofjew kann sarkastisch kommentieren, aber die
Musik lo6st sich auch vom Geschehen und hat dann einen Zug zu
Hindemith’scher Autonomie.

Dass diese Oper so selten gespielt wird — in der Rhein-Ruhr-
Region etwa in einer Regie Bohumil Herlischkas 1980 1in
Diusseldorf — ist nicht recht verstandlich. Man darf auf eine
Wiederaufnahme in Frankfurt hoffen, nachdem die sieben
Vorstellungen ausverkauft waren. De Nederlandse Opera, die im
Moment Prokofjews ,Liebe zu den drei Orangen” spielt, kundigt
den ,Spieler” fur die kommende Saison an: Premiere der
Inszenierung von Andrea Breth ist am 7. Dezember 2013.
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Wagner-Jahr 2013: ,Die Feen“
in Leipzig, Kihnheit ei1lnes
Zwanzigjahrigen

geschrieben von Werner Haullner | 25. Juni 2013

Ob Wagner oder Verdi: In beider Jubilare Fall verlassen sich
die Theater im Repertoire auf das Ubliche. Die Opern der
Anfangszeit kommen selten zum Zuge. Und leider setzt sich
diese Linie auch im Jubilaumsjahr 2013 fort. Wahrend sich
selbst mittelgroBe Hauser wie Cottbus, Darmstadt, Dessau oder
Halle auf den ,Ring“ stiirzen, bleiben Wagners aus dem
Bayreuth-Kanon ausgeschlossene Opern am Rand: Ein einziger
neuer szenischer ,Rienzi“ in Krefeld (Premiere am 9. Marz),
das ,Liebesverbot” in Meiningen und in Radebeul - und ,Die
Feen” nur in Wagners Geburtsstadt Leipzig: Das ist die magere
Bilanz des ,Wagner-Jahres” auf deutschen Biihnen.

hinein 1ins Leben..”: Szene
aus Richard Wagners ,Die
Feen“ in Leipzig. Foto: Tom
Schulze

Bei Verdi sieht’s noch truber aus: Niemand bewegt sich uber
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die bis zum Uberdruss regielich gebeutelten Traviaten,
Rigolettos und Troubadoure hinaus. Wirde das Aalto-Theater in
Essen nicht Verdis ,I Masnadieri® spielen, wirden sich nicht
das Theater an der Wien und die Festspiele Sankt Gallen des
»Attila“ annehmen: Im deutschsprachigen Raum ware das Verdi-
Jahr ein kompletter Ausfall. Kein ,Ernani”, kein Blick auf den
kihn-dusteren ,Corsaro”, nicht einmal ein ,Stiffelio“. Fur
Opern wie ,Jérusalem” oder die seit Jahrzehnten nicht mehr
inszenierte ,La Battaglia di Legnano” zeigt kein Theater
Interesse: GroBe Hauser bedienen das geschaftige Karussell der
Dirigenten- und Regie-Stars und lassen die immer gleichen
Stucke ,neu befragen”, den kleineren scheint in Sachen Verdi
die Intendanten- und Dramaturgen-Fantasie ausgegangen zu sein.

Wenigstens die Leipziger Verantwortlichen haben diese Lulcke
schon vor Jahren erkannt und — in Kooperation mit Bayreuth —
fir 2013 weltweit einzigartig die Trias der vor dem
yHollander” entstandenen Wagner-Opern szenisch ins Programm
genommen. Den ,Rienzi“ hat die Leipziger Oper seit ihrer
Wiedereroffnung 2007 im Repertoire, ,Das Liebesverbot” wird
nach seiner Premiere in Bayreuth in der Spielzeit 2013/14
folgen — und jetzt, kurz nach Wagners Todestag, kam ,Die Feen“
auf die Buhne.

Das Werk ist Wagners zweite Oper. Die erste, ,Die Hochzeit”,
vernichtete er nach einem ungunstigen Urteil seiner Schwester,
nur eine Introduktion plus Septett blieb durch Zufall
erhalten. 1833 geschrieben, wurde die ,GroBe romantische Oper“
erst 1888 in Munchen uraufgefuhrt. ,Die Feen” blieb trotz
damaligen Erfolgs ein Buhnen-Exot — nicht zuletzt wegen der
beharrlichen Versuche aus Bayreuth, den ,Kanon“ der zehn
»gultigen” Werke zu zementieren.

Pionierarbeit fiir ,Die Feen” in Wuppertal

Seit Friedrich Meyer-Oertel 1981 in Wuppertal — und 1989 am
Gartnerplatztheater Munchen — die moderne Rezeptionsgeschichte
einleitete, gab es nur wenigen Inszenierungen, so 2005 in



Wirzburg — dem Entstehungsort der ,Feen” — und 1in
Kaiserslautern. Diese erwiesen Wagners erhaltenen Erstling
jedoch als erstaunlich lebensfahig: Kurt Josef Schildknecht
entmythologisierte in Wurzburg die Romantik des Dualismus von
Feen- und Menschenwelt und inszenierte das Stuck als einen
gegen die junge Generation gerichteten Triumph beharrenden
patriarchalen Strebens nach Machterhalt. Johannes Reitmeier —
jetzt Intendant in Innsbruck — deutete in Kaiserslautern die
Hoffmann’sche Seite der ,Feen” negativ, als Scheitern von
Wagners Konzept der erlosenden Liebe und der Kinstler-Utopien.

Der Blrger und die

Fee: Christiane
Libor und Arnold
Bezuyen.

Foto:Kirsten Nijhof

In Leipzig setzte man mit dem kanadisch-franzosischen Duo
Renaud Doucet (Regie) und André Barbe (Biihne und Kostime) auf
eine Richtung, die weniger dem deutschen Regietheater als
einer sinnenfroh dekorativen Opernwelt zuneigt. Die beiden
Kinstler beschreiben das Ziel ihrer Arbeit denn auch eher
harmlos: Sie wollten zeigen, wie die Kraft der Musik die
Fantasie anregen kann, heiBt es im Programmheft. Schauplatz
ist eine gutburgerliche Altbauwohnung, vielleicht im
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Nachwende-Leipzig. Eine Familie sitzt beim Nachtmahle. Dann
ziehen die jungen Leute los. Auch das Elternpaar trennt sich:
Der Mann mit orangefarbener Weste um den Bauch schaltet seine
Stereoanlage ein, die Frau packt die Tasche fur Sport oder
Sauna. Eine Rundfunkubertragung beginnt: Es sind ,Die Feen“
aus der Oper Leipzig ..

Was dann geschieht, folgt der Beschreibung E.T.A. Hoffmanns in
seiner programmatischen Schrift ,Der Dichter und der
Komponist” ziemlich genau: ,Die Geister schreiten hinein in
das Leben und verstricken die Menschen in das wunderbare,
geheimnisvolle Verhéngnis, das iber sie waltet.“ Uber der
Wohnung offnet sich das Feenreich: In einem Riesenbaum mag man
Wagners Weltesche erkennen, die Kulissen atmen Natur-Idyll,
die Feen selbst tragen neckisch-verspielte Biedermeier-Kostlme
der Zeit Wagners. Die Welten durchdringen sich; der
Bildungsburger des 21. Jahrhunderts mutiert — die Musik mit
der Hand mitdirigierend — allmahlich zu Arindal, dem Helden
Wagners.

Mittelalter in der Bildwelt des 19. Jahrhunderts

Das ist ein verheilungsvoll erdachter Ansatz, zumal er das
»Romantische” im wurspringlichen Sinne ernst zu nehmen
versucht. Er setzt sich auch im Buhnenbild des zweiten Aktes
fort, der in die kriegerische Welt eines 1imaginaren
Mittelalters fiuhrt, in der ein fremder, boser Konig Arindals
Reich bedroht, seine Schwester Lora tapfer die Stellung als
starke, sanfte Kriegerin halt (Lasst da nicht Wagners verehrte
Schwester Rosalie gruBen?) und der von seiner geliebten Fee
Ada getrennte Konigssohn 1in passiver Depression zu kampfen
auBerstande ist. Tauschung, Trug und Zauber spielen eine Rolle
bis zur finalen Katastrophe.



Szenenbild Zweiter Akt der
Leipziger ,Feen”. Foto:
Kirsten Nijhof

Barbes Blhne lo0st jetzt die Wohnung in Bruchsticke auf, die er
in bewusst naiv gemalte Kulissen eines Mittelalters in der
Bildwelt des 19. Jahrhunderts integriert. Moritz von Schwind
lasst grulBBen, der byzantinisierende Saal der Wartburg auch,
und die Kostume konnten einer Schulauffuhrung entstammen, die
unbeholfen die Ritterzeit nachstellen will: Bewusst spielt
Barbe auf das historisierende Mittelalter des Stiucks an, das
Wagner ja auch in ,Tannhauser” und ,Lohengrin“ auf die Buhne
holt — und das, nebenbei bemerkt, auch Verdi oft als
Camouflage diente.

Doch jetzt sackt die Regie ab: Doucet bewaltigt mit einer
konventionellen Aufstellung von Solisten und Chor die
szenische Herausforderung etwa des groll angelegten Finales
nicht. Weder das Wunderbare noch das Uberraschende, weder die
gespielte Imagination noch die innere Durchdringung der Welten
vermitteln sich Ulberzeugend. Und der ,coup de théatre”, bei
dem Ada ihre und Arindals Kinder in einen ,Feuerschlund“
stolt, ist einfach nur billiges Machwerk, wo er doch als
perfekt inszenierte Feen-Gaukelei zwar trugvoll, aber zugleich
auch Uberwaltigend erscheinen musste.
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Wagner schwebt ein:
Schlussbild der
Oper ,Die Feen” 1in
Leipzig. Foto: Tom
Schulze

Der dritte Akt begnugt sich mit Regie-Effekten von der
Dilettanten-Buhne und uUberzeugt auch szenisch mit einem
gemalten Fahrstuhlschacht in die Unterwelt des Feenreiches
nicht mehr. Dass am Ende Wagner, von einem Schmetterling
gehalten, einschwebt und die Moral der Geschicht®’ verklndet,
ist ein gelungen ironisierender Moment. Das burgerliche
Ehepaar sitzt nach Operngenuss und Saunabesuch glucklich
vereint auf dem Sofa. Erldosung heiBt, im Wagner’schen
Klavierauszuge zu blattern. Verwirklicht sich die Liebes-
Utopie Wagners in der traulichen Zweisamkeit auf den Kissen?
Wagners hochfliegende Ideen, mit leiser Ironie geerdet.

Musik mit Makel

Musikalisch stand es in Leipzig leider nicht zum Besten: Die
Blaser verfehlen schon in der Ouvertiure standig Einsatze, das
Gewandhausorchester spannt Uber die mendelssohnisch lichten
Feenmusik-Akkorde keinen blihenden Bogen. Wie schon 1in
,Parsifal” oder den ,Meistersingern” treibt ULlf Schirmer zu
kompakter Lautstarke an. Das macht den Sangern das Leben
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schwer, verdickt den dichten Orchestersatz unndotig und
trivialisiert die Pauken-Blaser-Tuttischlage, die Wagner als
Zwanzigjahriger noch etwas zu ausdauernd liebte.

uLf Schirmer,
Generalmusikdirektor der
Oper Leipzig seit 2009/10.
Foto: Tom Schulze

Luftiger, leichter und im Tonfall sehrender gespielt, wirde
die Musik ihre Qualitat unbezweifelbarer offenbaren. Denn
Wagner beherrscht — manchem in Kritiken vollmundig verkindetem
Unfug Uber die , schlechteste Oper des 19. Jahrhunderts” zum
Trotz — die musikalische Sprache auf der HOhe seiner Zeit,
braucht sich vor keinem Kreutzer, keinem Spohr, keinem
Schumann zu verstecken, weill auch sehr wohl, die Vorbilder von
Marschners ,Vampyr® bis zu Beethovens heroischem ,Fidelio”
oder der Spielopern wie Aubers ,Maurer und Schlosser” flur sich
zu nutzen. Und einen Zwanzigjahrigen, der ein ausgreifendes
Finale wie das des zweiten Akts der ,Feen” schreibt, den mag
die Musikgeschichte erst einmal suchen!

FUr seine Hauptpartien hatte der junge Wagner wohl konkrete
Vorbilder im Kopf: Unschwer lasst sich vorstellen, wie er bei
den hochgespannten Arien der Fee Ada sein Ideal Wilhelmine
Schroder-Devrient vor Augen hatte, die dem Sechzehnjahrigen in
Leipzig im ,Fidelio” das Schlusselerlebnis seiner Jugendjahre
bescherte. Dass er bei Arindal an seinen Bruder Albert dachte,
der seinerzeit in Wdrzburg von Rossinis Almaviva bis Webers
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Freischutz-Max, von Masaniello in Aubers ,Die Stumme von
Portici“ bis Beethovens Florestan alles sang, liegt nahe.
Albert soll dem Jung-Komponisten ja prophezeit haben, dass ihn
die Sanger fur seine Partien verfluchen wurden.

Enorme Forderungen an die Sanger

Arnold Bezuyen, dem Leipziger Arindal, mag sich ein solcher
Fluch 6fter auf die Lippen gedrangt haben, als er sich mit der
vertrackt hohen und dramatischen Partie abmiuhte: beklemmt
stemmt er die Tone, sucht die Hohe, verliert das Legato,
quetscht die Spitzen. Christiane Libor als Ada muss zwar auch
manchmal forcieren und druckt dann die Tone zu hoch, liefert
aber insgesamt ein famos stimmlich abgesichertes Rollenportrat
der Fee, die um ihre Sterblichkeit — und damit um ihre
Menschlichkeit — kampfen muss.

Mit Viktorija Kaminskaite und Jean Broekhuizen sind die Feen
Zemina und Farzana aus dem Leipziger Ensemble ansprechend
besetzt. Eun Yee You hat fur die Lora eine zu undramatische,
in der Konzentration des Tons oft Uberforderte Stimme.
Jennifer Porto und Milcho Borovinov als Drolla und Gernot
liefern sich im zweiten Akt ein koOstliches Rededuell, das
bedauern lasst, dass Wagner geplante Ausflige in die deutsche
Spieloper nicht realisiert hat.

Detlef Roth singt sich mit gedecktem Bariton durch die Partie
des getreuen Morald, Guy Mannheim zeigt, wie sich Wagner in
der Rolle des Gunther an den drolligen Figuren eines Heinrich
Marschner (,Der Templer und die Judin“) orientiert hat. Roland
Schubert 1lasst sich nicht verleiten, die kleine Rolle des
Harald nicht ernst zu nehmen. Blass und fistelig in der Hohe
bleibt Igor Durlovski als Zauberer Groma. Auch im Chor
Alessandro Zuppardos klappert es ofter — aber bis zum
(konzertanten) Gastspiel der ,Feen” in Bayreuth im Mai 2013
ist ja noch Zeit fur einige erganzende Proben.

Immerhin hat Leipzig wieder einmal gezeigt, was fur eine



theatralische Kraft in Wagners ,Feen” steckt, wenn sie durch
eine sensible Regie geweckt wird. Das Stadttheater Regensburg
hat fur 2014 eine weitere Neuinszenierung angekindigt; wurde
das Wagner-Jahr wenigstens ein Signal fur eine vertiefte
Beschaftigung mit den Jugendopern geben, ware ein wichtiges
Ziel erreicht.

Beseelte Technik: Joyce
DiDonato brilliert in der
Essener Philharmonie

geschrieben von Werner Haullner | 25. Juni 2013

Mit zweli Vorurteilen raumt die amerikanische Sangerin Joyce
DiDonato griindlich auf: Das erste ist, mit einer Stimme, die
fiir Richard Strauss  ,Ariadne auf Naxos” oder fiir Massenets
»Cendrillon” geeignet sei, koénne man Barockmusik nicht
stilistisch adaquat singen. Auch das zweite hat keinen
Bestand: Es miissen keine weiflen, flachen, diinn vibrierenden
Stimmchen sein, um den ,informierten” historischen Klang
korrekt zu treffen.

Joyce DiDonato bringt fur ihre ,Drama Queens” alles mit, was
in den Schulen des Belcanto seit dem 17. Jahrhundert
essentielle Kennzeichen einer guten Stimme und eines
ausdrucksvollen, weil technisch richtigen Vortrags waren: ein
maBvoll individuelles Timbre, ausgeglichene Tonbildung in
allen Lagen, eine volle, verfarbungsfreie Emission des Tons im
Piano wie im Forte, eine sichere Atemstutze, einwandfreie
Artikulation, bruchloses Legato und eine bewundernswerte Messa
di Voce, jenes freie Anschwellenlassen des Tones auf dem Atem,
das seit jeher die Bewunderung der Gesangsenthusiasten
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hervorgerufen hat. Dazu tritt bei ihr eine gestische
Bewaltigung des Singens, die zu einem naturlich wirkenden
Ausdruck fuhrt.

Leidenschaft und
Technik mussen
kein Gegensatz
sein: Joyce
DiDonato in der
Philharmonie
Essen. Foto: Sven
Lorenz

DiDonatos Stimme ist trotz aller technischen Finesse kein
kihles Instrument. Fur all die gekrdnten Protagonistinnen aus
der barocken Oper von Antonio Cesti bis Antonio Vivaldi bringt
sie zwar die Virtuositat fur die Darstellung der Affekte mit.
Aber sie beseelt ihren Vortrag gleichzeitig durch eine innere
Glut der Emotion, die einen distanzierenden ,Vortrag“
uberwindet. Was sie von anderen, durchaus auch beeindruckenden
modernen Diven des barocken Genres unterscheidet, 1ist die
technisch nahezu makellose Absicherung der musikalischen
Gefluhlswelten.

Da gibt es keine hauchigen Seufzer, keine verdunnten Piano-
Piepser, kein forciertes Auftrumpfen. Aber dafur eine
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faszinierende Palette aus der Stimme und ihrem Potenzial
entwickelter Farben. Kein Verismo also: Der Kunstcharakter des
Singens bleibt erhalten. Singen im Geist der grofen Opern-
Epochen vor der Romantik, nicht ,expressiv” aufgemischtes
Pseudo-Barock. Was sie auch von den anamischen Versuchen
mancher fiepiger Kopfsanger auf den Spuren ihrer entmannten
Vorganger angenehm unterscheidet.

In der Philharmonie Essen streifte Joyce DiDonato noch einmal
durch die Welt der antiken und mythologischen Herrscherinnen:
Persische und mykenische Prinzessinnen fugen sich in Tod und
Wonne; gleich zwei Mal beseelen die agyptische KoOonigin
Cleopatra edle Resignation und gespenstische Rachelust:
Johann Adolf Hasses ,Morte col fiero aspetto” spiegelt jene
barocke, aus dem christlichen Glauben gespeiste Vertrautheit
mit dem Tod wider, aus der Mozart die lebensbeendende Macht
noch als seinen ,Freund“ bezeichnen konnte: Kein grausam-
schreckliches Gesicht zeigt der Tod, denn er befreit die Seele
aus dem Gefangnis der menschlichen Existenz. DiDonato fangt
diese edle Resignation in exquisiten Farben und dynamischen
Schattierungen ein.

Die Cleopatra aus Handels ,Giulio Cesare” ist aus einem
anderen Holz: Sie beklagt in ,Piangero la sorte mia“ ihr
Schicksal in wehmutigem Piano, um kurz darauf in energischer
Koloratur dem Tyrannen Qualen aus dem Jenseits anzudrohen. Wie
Joyce DiDonato Handels Phrasierungsbogen mit Glut und Glanz
erfullt, ist hinreiBend. Nach Giovanni Portas ,Madre diletta,
abbracciami“, ein ergreifendes Lamento aus der Oper ,Ifigenia
in Aulide”, wagt das Publikum kaum zu klatschen, so intensiv
gestaltet die Sangerin diesen Abschied von der Mutter. Und 1in
Handels ,Brilla nell’ alma“ aus der selten gespielten Oper
~Alessandro” glanzt DiDonato mit frei und locker geflgten
Koloraturenketten und technisch perfekt gebildeten Trillern -
aber eben nicht als Selbstzweck, sondern als superbe
Ausformung innerer Regungen.



Auch die Robe &erregte
Aufsehen: Die Sangerin und
ihr Begleiter, Dmity
Sinkovsky. Foto: Sven Lorenz

Unter den drei Zugaben entrickt Reinhard Keisers ,Lascia mi
piangere” aus ,Fredegonda”“ das Auditorium noch einmal in die
elysischen Gefilde einer lyrischen Delikatesse, die momentan
in der Welt des Gesangs nur mit Muhe ihresgleichen findet. ,Il
Complesso Barocco”, das begleitende Ensemble mit dem wendigen
Geiger Dmitry Sinkovsky an der Spitze, wurde durch die ,Queen”
des Abends auf den zweiten Platz verwiesen: nicht ganz zu
Recht, wie Instrumentalstucke aus Glucks ,Armide“ und Handels
,Radamisto” nahelegen. Der staubtrockene ,historische” Klang
der Italiener wird freilich allein durch die farbenreiche,
sinnliche Stimme DiDonatos in Frage gestellt: Vielleicht darf
es auch auf Darmsaiten und Holzblattchen mittlerweile wieder
etwas klangfroher zugehen?

Geschundenes Teufelswelb:
Schostakowitschs ,Lady
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Macbeth” in Gelsenkirchen

geschrieben von Anke Demirsoy | 25. Juni 2013

Katerina Ismailowa (Yamina
Maamar) wird von 1ihrem
tyrannischen Schwiegervater
unterdruckt (Tomas Mowes,
Foto: Karl Forster)

26 Jahre alt war Dmitri Schostakowitsch, als er es wagte,
Stalins Sowjetunion erneut den Spiegel vorzuhalten. Mit den
Mitteln der Groteske wirft seine Oper ,Lady Macbeth von
Mzensk” grelle Schlaglichter auf brutale Herrschaftsstrukturen
und den viehisch verrohten Menschenschlag, den sie hervor
bringen. Das Gelsenkirchener Musiktheater zeigt das tollkiihne
Meisterwerk jetzt in der Fassung, die Hausherr Michael Schulz
vor anderthalb Jahren fiir die Biihne des Staatstheaters Kassel
erarbeitete.

Die Schwarze der menschlichen Abgrunde, in die Schostakowitsch
uns blicken lasst, hebt sich trefflich von Dirk Beckers weiller
Buhne ab, in der ein paar junge Birken Natur andeuten. Im
Schlussbild senkt sich die Decke herab: Ihre kreisrunde
Offnung zum Himmel verwandelt sich dann zur Mauer eines
Konzentrationslagers. Weshalb die Titelheldin Katerina
Ismailova und ihr Geliebter Sergej letztlich dort enden,
erzahlt Michael Schulz mit klarem Blick auf die desolaten
Verhaltnisse und sicherem Gespur fur die Psychologie der
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Figuren.

Katerina, dieses lebenshungrige Teufelsweib, lauert wie ein
Tier hinter dem Gazevorhang, vor dem 1ihr tyrannischer
Schwiegervater patrouilliert wie ein drohender Schatten. Sie
muss morden, wenn sie leben will, findet ihrer Verbrechen
wegen aber keinen Frieden. Ihren Weg vom Opfer zur Taterin,
die abermals benutzt und gebrochen wird, arbeitet Schulz mit
reduzierten Mitteln gekonnt heraus. Er holt die Blechblaser
auf die Bihne, auf dass ihre wusten Fanfaren uns die ganze
Geilheit und Falschheit dieser Welt in die Ohren trompeten.

Schwach wird die schlussige Inszenierung nur dann, wenn sie
der Satire zusatzliche Lustigkeit aufpfropfen will. Dann
spielt eine Turnsportgruppe mit einer Stalin-Buste Fangen, und
die Komsomolzen-Parade im dritten Akt schwenkt statt roter
Fahnen plotzlich Luftballons. Solche Clownerien fordern ein
glucksendes Lachen heraus, das angesichts der Millionen Opfer
von Stalins blutigem Zirkus besser im Halse stecken bliebe.

Schier Unglaubliches klingt daflr aus dem Orchestergraben. Von
dort hammern uns orgiastische Ausbruche und wist rammelnde
Rhythmen entgegen. Vulgaritat und Rohheit spritzen aus der
Partitur, verzerrte Operetten-Zitate traufeln atzende Ironie
hinein. Die Musik hohnt und stohnt, aber die Neue Philharmonie
Westfalen flankiert die erschreckenden Exzesse mit
zartlichsten Rusalka- und Tristan-Klangen, wenn Katerina ihr
kurzes Liebesgliuck genieBen darf. Der bereits viel gerihmte
Aufschwung, den das Orchester unter der Leitung von Rasmus
Baumann genommen hat, ist nach dieser Premiere endgultig als
Sensation einzustufen.

GroBe Klanggewalt entfalten auch Opern- und Extrachor des
Theaters. In der Titelpartie zeigt der Sopran von Yamina
Maamar neben glutvollem Trotz und fordernder Leidenschaft
zuweilen Scharfen, beruhrt aber in den leisen Momenten, in
denen Katerina die Ausweglosigkeit ihrer Lage begreift. Lars-
Oliver Ruhl klingt als Sergej haufig statisch, gleicht



Defizite aber durch schauspielerische Vehemenz aus. Als vollig
verharteter Gutsbesitzer, der gleichwohl Sorgen kennt,
uberzeugt Tomas Mowes mit charakterstarkem Bariton.

Wenn Katerina diesen grausamen Schwiegervater vergiftet, ahnt
sie ihr eigenes Ende noch nicht. Denn so tief kann der Mensch
offenbar nicht sinken, dass er keinen noch Elenderen fande, um
ihn zu treten und zu schinden.

(Der Bericht ist zuerst im Westfalischen Anzeiger erschienen.
Nahere Informationen zum
Stuck/Karten: www.musiktheater-im-revier.de)

Hilflos im Hahnenkampf: ,Der
Troubadour® am Theater
Dortmund

geschrieben von Anke Demirsoy | 25. Juni 2013

i T

Das Zigeunerleben hat seine
Harten: Azucena (Hermine

May) und Manrico (Stefano La
Colla) in der Dortmunder
»Troubadour“-Inszenierung
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(Copyright: Fotografie
Bjoern Hickmann)

Das ist nun so eine richtige Mannergeschichte. Nicht wissend,
dass sie Briider sind, bekampfen sich Graf Luna und Manrico bis
aufs Messer. Das Schicksal hat sie zu politischen Gegnern
gemacht, und als ware dies nicht genug, buhlen beide auch noch
um die Gunst der gleichen Frau.

Auf der Opernbihne gibt dies Anlass genug fur schluchzende
tenorale Liebesstandchen, zorndurchbebte Racheschwlre und
wuchtige Ensembleszenen, wie Giuseppe Verdi sie in seinem
Meisterwerk ,Il Trovatore” zu einer wahren Glanzparade von
Ohrwirmern reiht. Um das Verdi-Jahr 2013 zu feiern, hat das
Theater Dortmund jetzt seine Hausregisseurin Katharina Thoma
mit einer Neuinszenierung der popularen Oper beauftragt. Wie
zuvor in ihrer Fassung von Modest Mussorgskys ,Boris Godunow”,
verlegt sie die Handlung auch diesmal in einen Betonbunker mit
verschiebbaren Elementen: freilich mit weit geringerem Erfolg.
Thoma findet keine uUbergreifende Idee fir das blockhaft
aufgeteilte Libretto, das die Story in deutlich abgesetzten
Tableaus erzahlt. Die Vorgeschichte von der Zigeunerin, die im
Wahn ihr eigenes Kind ins Feuer warf und Manrico fortan wie
ihren Sohn grof zog, versucht sie mit filmischen Einblendungen
verstandlich zu machen. Aber ihr Versuch, den
mittelalterlichen Stellvertreterstreit um den Thron von Aragdn
in unsere Zeit zu uUbersetzen, wirkt hilflos.

Die Mannen von Graf Luna sind als nicht naher bestimmte
Soldateska gezeichnet. Manrico 1ist ein Draufganger 1in
Motorrad-Kluft: Zum Gluck darf er seinen lacherlichen Helm
nach dem ersten Auftritt ablegen. Eine reichlich beliebige
Bilderflut zitiert die Schrecken des Burgerkriegs. Damit
Sondereinsatzkommandos, Nonnen und Zigeunergruppen sich nicht
restlos verheddern, wirft die Regie in den Akt-Ubergangen
einfach mal eine Alarmsirene an. Dazu blinkt ein gelbes
Warnlicht, als befanden wir uns auf einer ungesicherten



Baustelle. Ratlosigkeit macht sich breit. Immerhin kommt es
kurz vor Manricos Hinrichtung zu einem innigen Bild, wenn er
und Azucena in einem ehemaligen Duschraum gefangen gehalten
werden. Da bilden schmutzige nackte Fliesen den Hintergrund
fur reine, gluhende Emotion.

Das Solistenquartett ist in Dortmund mit drei Gasten und einem
Ensemblemitglied ansprechend besetzt. Der Sudkoreaner Sangmin
Lee, seit dieser Spielzeit in Dortmund engagiert, durchmischt
den mit grimmigen Machtanspruch des Grafen Luna zunehmend mit
Untertdnen gluhender Verzweiflung, je mehr dieser im Kampf um
Leonora den kurzeren zieht. Ihr Rollendebut als Leonora gibt
Susanne Braunsteffer. Ihr Sopran verbindet Durchschlagskraft
und Leidenschaft mit einem Timbre, das eher zuverlassig robust
klingt als elegant. Die ungeformten, ja statischen ToOne, mit
denen Stefano La Colla der Titelpartie zunachst Gewalt antut,
weichen im zweiten Teil des Abends gottlob beseelteren
Klangen. So tritt zur Kraft des hohen C zunehmend auch Gefuhl.
Obgleich die Mezzosopranistin Hermine May keine sehr kraftige
Stimme besitzt, ist die Zigeunerin Azucena mit ihr passgenau
besetzt. Sie findet damonisch dunkle Farben, die sie 1in
Momenten des Wahns immer wieder zu flammenden Spitzen
steigert.

Die von Granville Walker vorbereiteten Chdre verwechseln Kraft
nicht mit Ubertriebener Lautstarke, sondern bilden einen
festen Rahmen fur die Hahnenkampfe der Protagonisten.
Aufmerksam und subtil agieren die Dortmunder Philharmoniker:
Unter der Leitung von Lancelot Fuhry spulen sie die
zahlreichen Kabaletten und Kavatinen keineswegs routiniert
herunter, sondern geben ihnen elastisch federnde Grund-
Rhythmen. Flirrend untermalen sie Azucenas Visionen vom
Scheiterhaufen, seufzend und zartlich den Traum der Liebenden
von einem letzten Frieden.

Was die Produktion musikalisch zu bieten hat, wird von der
Szene letztlich verspielt. Das ist auch deshalb bedauerlich,
weil die Gewohnheit, die Handlung dieser Oper zum unfreiwillig



Lacherlichen hin abzuwerten, im Grunde mangelnder Kenntnis
entspringt.

(Informationen zum Stuck:
http://www.theaterdo.de/detail/event/1969/)

25 Jahre Klavier-Festival
Ruhr: ,Man muss die Dinge zu
Ende denken

geschrieben von Eva Schmidt | 25. Juni 2013
Alle wollen bei der Geburtstagsparty dabei sein: Das

Medieninteresse war groff bei der Programmvorstellung des
diesjahrigen Klavier-Festivals Ruhr, das in diesem Sommer
seinen 25 Geburtstag feiert. Vom 4. Mai bis 19. Juli ist die
internationale Pianisten-Elite wieder im Ruhrgebiet und
angrenzenden Landesteilen zu Gast.

.,Let’s go to the opera”“ heiBt das Motto des
Jubilaumsprogramms, das damit den 200. Geburtstagen von
Richard Wagner und Giuseppe Verdi Reverenz erweist. So wird
der Einfluss beider Opernkomponisten auf die Welt der
Klaviertranskriptionen und -paraphrasen im 19. und 20.
Jahrhundert splrbar. Sein Silberjubilaum feiert das Festival
u.a. mit Wiedereinladungen an grolle Pianisten unserer Zeit,
darunter Martha Argerich, Evgeny Kissin, Maria Joao Pires,
Murray Perahia, Krystian Zimerman und Marc-André Hamelin, der
in diesem Jahr mit dem Preis des Klavier-Festivals Ruhr geehrt
wird. Auch die Geiger Gidon Kremer und Frank Peter Zimmermann
kehren mit ihren Klavierpartnern zum Festival zuruck.

Er6ffnet wird die Jubildumsausgabe des Festivals am 4. Mai um
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20 Uhr mit Tschaikowskys 1. Klavierkonzert b-Moll in der
Bochumer Jahrhunderthalle, gespielt von dem 1987 im russischen
Gorki geborenen Pianisten Igor Levit. Begleitet wird Levit vom
WDR Sinfonieorchester Koln unter der Leitung von Krzysztof
Urbanski, das im Anschluss ,Bilder einer Ausstellung“ von
Mussorgsky interpretiert. Unter www.klavierfestival.de findet
sich das umfangreiche Gesamtprogramm des knapp dreimonatigen
Klaviersommers.

»Man muss die Dinge zu Ende denken®, zitiert Festivalleiter
Franz Xaver Ohnesorg einen der damaligen Grundungsvater vom
Initiativkreise Ruhrgebiet, Alfred Herrhausen. 1988 lernte der
Intendant den Wirtschaftsfuhrer auf dem Geburtstag eines
gemeinsamen Freundes kennen, erzahlt Ohnesorg bei der
Pressekonferenz. Nun, im 25. Jahr des anfangs unter dem Titel
,Bochumer Klaviersommer” gestarteten Pianistentreffens hat
Traudl Herrhausen die Schirmherrschaft Ubernommen. Seit zwei
Jahren wird das Klavierfestival als eigene Stiftung gefuhrt.

Das AufTakt-Projekt, Foto:
Frank Mohn

,Den Grundungsvatern aus der Wirtschaft kam es darauf an,
einen kulturellen Akzent im Ruhrgebiet zu setzen”, so Traudl
Herrhausen. Das hat das Festival schon lange geschafft.
Inzwischen gilt es, neben dem Konzertpublikum auch den
Nachwuchs nachhaltig fur Musik zu begeistern. Was 2006 mit der
,Little Piano School” flur 2-6jahrige Kinder begonnen hat, hat
sich unter dem Stichwort ,Education Programme” als fester
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Bestandteil auf dem Gebiet der kulturellen Bildung etabliert.

Damit Kinder unabhangig von ihrer sozialen Herkunft kreative
musikalische Erfahrungen sammeln koOonnen, bringen die
,Discovery Projects” Forderschuler, Grundschuler und
Gymnasiasten in Duisburg Marxloh zusammen. In diesem Jahr geht
es um das Thema ,Hochzeit”, passend dazu stehen ,Les Noces“
von Igor Strawinsky im Mittelpunkt der Workshop-Arbeit. Mehr
als 50 tudrkische Brautmodengeschafte reihen sich auf der
Weseler Stralle in Duisburg Marxloh aneinander. ,Viele Kinder
sind regelmaBig zu Familienhochzeiten eingeladen”, berichtet
der Leiter der Education-Programme, Tobias Bleek. ,So konnen
Hochzeitsrituale der unterschiedlichen Herkunftskulturen in
die Choreographie einflielen.“

Der bildungsbiographisch entscheidende Ubergang zwischen
Kindergarten und Grundschule steht im Zentrum eines
Pilotprojekts, das das Klavierfestival Ruhr in Zusammenarbeit
mit der Stiftung Mercator entwickelt. Im ,KlavierGarten“ des
Klavierfestivals erleben Kindergartenkinder oft ihre erste
musische Bildung. Um dieses Potential auch in der Grundschule
weiter zu entwickeln, vernetzt das Projekt Kindertagesstatten
und Grundschulen. Eine mit klassischer Musik illustrierte
Version von ,Wo die wilden Kerle wohnen” bildet den
Bezugspunkt; Profi-Musiker und Festival-Pianisten verwandeln
den bekannten Stoff in klingende Geschichten. Weitere
Informationen: www.klavierfestival.de/education

,WeiBe Rose” 1n Detmold:
Musiktheater wider die
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SpaRgesellschaft

geschrieben von Werner Haullner | 25. Juni 2013

Fast siebzig Jahre ist es her, dass Sophie und Hans Scholl am
18. Februar 1943 in der Universitat Miinchen verhaftet und
wenige Tage spater hingerichtet wurden. Und nach wie vor
bleiben Mut, Entschlossenheit und Charaktertiefe der
christlich motivierten Jugendlichen aus der ,WeiBen Rose* ein
Stachel im Fleisch einer saturierten Gesellschaft.

Der Film ,Sophie Scholl — die letzten Tage” von Marc Rothemund
hatte 2005 diese uns so fernen Menschen wieder einmal nahe
geruckt: Ihre philosophisch reflektierte, vom Glauben gepragte
Lebenseinstellung, die sich in der letzten Konsequenz des
Todes bewahrt, steht quer zu pragmatischen und hedonistischen
Lebensmodellen, stellt unserer Spal- und Karrieregesellschaft
unbequeme Fragen.

,WeiRe Rose” in Detmold: die
Eroffnungsszene. Foto:
Landestheater/Klein

Schon lange vor dem Film hat sich der Dresdner Komponist Udo
Zimmermann mit der Widerstandsbewegung ,WeiBen Rose“
beschaftigt und ein dokumentarisches Stuck Musiktheater
geschaffen, das er 1986 fur eine Hamburger Auffihrung
grundlegend umarbeitete. In dieser Form ist ,Weille Rose“ uber
viele deutsche Musiktheaterblihnen gegangen — jetzt wieder
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einmal in einer Premiere am Landestheater Detmold.

Zimmermanns etwa 75-mindtiges Stuck fur zwei Sanger und
funfzehn Musiker auf ein Libretto von Wolfgang Willaschek
verzichtet fast ganz auf historische Konkretion. Hans und
Sophie Scholl stehen fur Menschen, die ihren gewaltsamen Tod
vor Augen sehen. Willaschek hat Zitate aus Briefen und
Tagebuchern der Geschwister, aber auch Texte anderer Autoren
wie Dietrich Bonhoeffer zu Szenen zusammengefasst, die in
ihrer distanzierten Lyrik manchmal zu a&asthetisch, beinahe
abgehoben wirken. Es 1ist das Verdienst des 29-jahrigen
Regisseurs Sebastian Gruner, die abstrakte Konstellation an
den historischen 0Ort riuckgebunden zu haben, ohne eines der
ublichen Nazi-Zeitstucke zu liefern.

Zu Beginn, als harte Akkordschlage im Orchester einen eisernen
Rhythmus vorgeben, lasst Gruner auf der Bihne des Detmolder
Sommertheaters zwei blutrote Hakenkreuzfahnen von oben
herabrauschen. Vier Jugendliche marschieren mit an HJ- und
BDM-Uniformen angelehnten Kostumen auf, heben die Hand zum
HitlergrulB. Die unheimliche Zeit wird dramatisch
vergegenwartigt. Dann wankt Sophie Scholl und bricht zusammen.

Die Buhne von Hans-Gunther Sabel — er ist Leiter des Malsaals
am Landestheater — bildet zu der konkreten politisch-
zeitgeschichtlichen Exposition einen abstrakten Rahmen, der im
Lauf des Stucks bestimmend werden soll. Hans und Sophie
wechseln die Kleider: Mit schlichten blaue Kombinationen hebt
Tatiana Tarwitz — die Leiterin der Kostumabteilung zeichnet
verantwortlich — den zeitgeschichtlichen Bezug auf, erinnert
an Gefangenenkleidung, ohne sie zu aufdringlich historisch zu
verorten. Das entspricht dem Stick, das ins Allgemeine ausholt
und die menschliche Situation der Angst, gesteigert bis zur
Panik Sophies, einholt.

Gruner arbeitet mit Mitteln der Distanzierung und Metaphorik,
indem er etwa ein Karussellpferd einfuhrt, oder einen Clown,
der sich zur Todesfigur wandelt, konzentriert sich aber
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vornehmlich auf die Psychologie der Personen. Darin folgen ihm
seine Darsteller Sarah Davidovic (Sophie) und Kai-Ingo Rudolph
mit engagiertem Einsatz von Korpersprache und Mimik. An der
szenischen Ubersetzung der bildhaften oder kommentierenden
musikalischen Chiffren Udo Zimmermanns erkennt man Gruners
sichere Hand fur die Erfordernisse des Musiktheaters.

Unbeschwerte Jugend
als Kontrast zur

Panik der
Todesangst. Foto:
Landestheater/Klein

Um den Kontrast zu steigern, baut er eine kurze Szene ein, in
der Hans und Sophie in Abendkleidung ausgelassen zu einem
Schlager der Grammophonzeit tanzen — abrupt herausgerissen von
den knallenden Akkorden von Zimmermanns Musik. Eine Szene, die
bestirzend verdeutlicht, wie der Stahltritt der Stiefel die
unbeschwerte Jugend von Millionen Menschen zertreten hat.

Auch die Motivation der Scholls aus ihrem christlichen Glauben
wird szenisch angesprochen, wenn Sophie mit der Bibel in der
Hand an die Rampe tritt: ,Mein Gott, ich kann nichts anderes
als stammeln ..“. Das Ende fuhrt Gruner wieder in die
Konkretion zuruck: Die weill bespannten Wandelemente des
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Buhnenbilds bilden zwei Einzelzellen, 1n denen die
Todeskandidaten letzte Gedanken fassen, bevor sie brutal
abgefuhrt werden. ,Freiheit” ist das letzte Wort des Abends —
ubertragen aus einem Lautsprecher wie ein Vermachtnis. ,Es
lebe die Freiheit” war der Abschiedsruf Hans Scholls auf dem
Schafott.

Musikalisch kann sich die Detmolder Premiere der ,WeiBen Rose“
horen lassen: Matthias Wegele leitet das Kammerorchester im
Bihnenhintergrund, von der Handlungsebene durch eine Gazewand
getrennt, die erst am dramatischen Wendepunkt des Stucks
durchscheinend wird. Zimmermann verlangt viel Solistisches,
behutsame Klangmischungen in vielfaltigen Piano-
Schattierungen, aber auch schneidende Staccato-Akzente. Die
Detmolder Musiker sind stets auf der HOhe der Partitur.

Kai-Ingo Rudolph setzt einen passend jugendlichen, manchmal in
der Stutze gefahrdeten, aber stets locker gehaltenen lyrischen
Tenor ein und artikuliert ausgezeichnet. Die junge Sangerin
Sarah Davidovic, Mitglied des Opernstudios Detmold, passt von
der Erscheinung her ideal zum Bild der historischen Sophie
Scholl. Ihr Sopran ist klangvoll und kraftig, aber ihre
unfreie Tonproduktion fuhrt zwangslaufig zu erheblichen
Problemen mit der Bildung der Konsonanten und der Farbung der
Vokale.

Viel Beifall fur eine packende Produktion, die Udo Zimmermanns
,WeiBe Rose” wieder einmal als ein fast schon klassisch
gewordenes Stuck gegenwartiges Musiktheater ins Bewusstsein
hebt.



Nichts als Gespenster: ,0ut
of body” tanzt in Bochum

geschrieben von Eva Schmidt | 25. Juni 2013
,0hne Wahnsinn kein Verstand“: Die Gummizelle hat eine

Panoramascheibe, durch die das Publikum die entfesselten
Tanzer beobachten kann. In wildem Furor werfen sie sich gegen
die Wande, iibereinander, auf den FuBboden. Sie sind vollig
auBer sich, als versuchten sie, mit den Grenzen ihres Korpers
auch die der Vernunft zu iiberschreiten und sich in eine neue
Dimension zu katapultieren. ,0Out of body“ heifRt der im
Schauspielhaus Bochum uraufgefiihrte Abend der Herner
Tanzgruppe Renegade, die damit ihre dritte Koproduktion mit
dem Bochumer Schauspiel zeigt.

Out of Body, Renegade 1in
Residence, Foto: Diana
Kuster

,Der Schlaf der Vernunft gebiert Ungeheuer aus uns allen” —
auch das ein Satz, der wahrend der mehrsprachigen Auffuhrung
als Ubertitel eingeblendet wird. Zugleich ein Motto, denn der
blassgeschminkte Conférencier kindigt im Halbdunkel ein
schauriges Zombietheater an.

Da gibt es den Wissenschaftler, der sich der ,Gefuhlologie“
verschrieben hat und deswegen mit einem Dutzend leerer
Plastikflaschen jongliert. Diese Leere fuhlt er auch in sich.
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Seine Tochter musste darunter leiden: Den Kopf in eine
Plastiktute gewickelt, erzahlt sie kurz vor dem Ersticken uber
die Schrecknisse ihrer Kindheit. Wie die
Schmetterlingssammlung ihres Vaters ihr Angst machte; wie die
Insekten sie in ihren Bann zogen, auf ihr herumkrochen, sie
schlieBlich angriffen.

Doch der Spuk hat Methode: Atmospharisch lehnt sich Julio
César Iglesias Ungos Choreografie an Horrorvideos an, in denen
es von Zombies, Untoten oder Vampiren wimmelt. So stofen die
Tanzer in einen Bereich vor, der jenseits des Materiellen
liegt. Was passiert, wenn die Seele den Korper verlasst? ,Am
Ende aller Strallen wartet der Tod“, lautet der beruhigende
Begleittext auf dem Spruchband.

Mit den Mitteln des Tanzes die Uberschreitung des Kérperlichen
zu erreichen und in das Reich der Gespenster vorzustolien:
Keine leichte Aufgabe, die der kubanische Choreograph, der
u.a. fur Wim Vandekeybus und Samir Akika getanzt hat, sich da
vorgenommen hat. Die Tanzer erfillen sie mit Humor, groBer
Gelenkigkeit und einem Schuss Akrobatik. Allen voran der Junge
mit den Dreadlocks, der in einem unfassbaren Slapstick einen
Besuch in der Spielholle vortanzt. Dabei scheint er eher dem
Comicheft als dem Ballettsaal entsprungen zu sein. So kommt
dieses Tanztheater ziemlich unverbraucht und Uuberraschend
daher; es zelebriert den Geist der Subkultur und zieht daraus
seine Energie. Die Kooperation mit der freien Szene
funktioniert als eine Art Bluttransfusion flrs Stadttheater,
mit der auch jugendliche Publikumsschichten angesprochen
werden.

Nach einer Stunde und 15 Minuten 1ist der Spuk vorbei. Die
Zombies sinken zurick in ihre Graber. Wann sie wieder tanzen,
erfahren alle Untoten und andere Nachtschattengewachse unter:

www.Schauspielhausbochum.de
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Wagner-Jahr 2013: ,Parsifal”
im Dortmunder Konzerthaus -
zuriick zur Mystifizierung?

geschrieben von Werner HauBner | 25. Juni 2013

Angela Denoke und Simon
O’'Neill in ,Parsifal” im
Dortmunder Konzerthaus.
Foto: Petra Coddington

Wagner und die Religion: In keinem anderen Werk kristallisiert
sich dieses Verhaltnis so heraus wie im ,Parsifal”, der die
,2Weihe” schon in seiner Bezeichnung tragt.

Spatestens seit der tempophilen Aufnahme mit Pierre Boulez
gehort es zum gangigen ideologischen Repertoire moderner
Deutungen, vom ,Blihnenweihfestspiel” den Weihrauch
wegzublasen. Schluss mit der Mystifizierung, weg mit den
erhabenen Tempi vergangener Tage — und das mit Unterstiutzung
durch Wagner-Zitate, etwa der Klage, seine Musik werde doch
stets viel zu langsam gespielt.

Nun ist die Frage nach dem Religidsen in Wagners Philosophie —
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die sich ja nicht auf die Musik beschrankt — ein Irrgarten mit
vielen Ausgangen. Und Inszenierungen der letzten Jahre (von
Schlingensief in Bayreuth bis Bieito in Stuttgart) haben sich
dem Thema sehr unterschiedlich genahert. Einig waren sie nur
in einem: Mit der ,Kunstreligion” alter Pragung wollten sie
nichts mehr zu tun haben.

Genau jene holt nun Thomas Hengelbrock wieder in den
Konzertsaal. So sehr er musikalisch fur den Weg zurick zu den
Klangvorstellungen der Zeit Wagners als Schritt vorwarts
wirbt, so konservativ wiunscht er historisch gewordenes
Verhalten: Bei der Auffihrung des ,Parsifal” auf Instrumenten
der Wagner-Zeit im Konzerthaus in Dortmund fordert er auf,
nach dem ersten Aufzug nicht zu applaudieren, bringt erste
Klatscher mit einer Geste zum Schweigen. Sind wir wieder in
der Kunstkirche Richards des Allergrofiten? Was soll die Retro-
Mystifizierung der Grals-Enthiullung zum Pseudo-Gottesdienst?

Dass Hengelbrock ansonsten musikalisch nichts ,heilig” ist,
steht dazu in einem auffalligen Gegensatz: Denn der Dirigent,
der seit Jahren fir frischen Wind in der Szene der ,historisch
informierten” Auffuhrungspraxis gesorgt hat, hinterfragt auch
im Falle Wagners konsequent die bisherigen Gepflogenheiten.
Bach, Handel, Mendelssohn auf Darmsaiten? Keine Frage! Aber
Wagner auf organischem Material? Das war fur viele Musiker,
obwohl historisch unhinterfragbar, bisher kein Thema. Kritisch
sieht Hengelbrock auch den Klang moderner Holzblasinstrumente.
Flote, Oboe, Englischhorn: In seinem Balthasar-Neumann-
Ensemble, mit dem er in Dortmund - und bald in Essen und
Madrid — den ,Parsifal” konzertant auffiuhrt, spielen nicht
moderne Weiterentwicklungen, sondern sorgfaltig durch Quellen
und Studien abgesicherte Instrumente, wie sie sich Wagner wohl
gewunscht oder wie er sie gehort hat.

Das Ergebnis ist in vielerlei Hinsicht erhellend: Ein
schlanker, lichter Streicherklang, der durchaus die Substanz
fur das Uberwaltigende Crescendo mitbringt; flexible,
farbenreiche Holzblaser, die eigenstandig neben die Streicher
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treten, statt wie in ,konventionellen” Auffuhrungen oft
lediglich als Farbakzent im Mischklang wahrnehmbar zu sein.
Auch das markante Blech bringt ein Spiel voller Nuancen und
koloristischer Finessen mit ein. Selten waren die Blaser zu
Beginn des Klingsor-Aktes so rau zu horen wie in Dortmund: Das
Bose grinst aus ihrem Spiel.

Kein Zweifel: Das Erlebnis des Klangs wird vielfaltiger,
detailreicher. Schwerer herzustellen sind freilich jene
geheimnisvollen, unverortbaren, sensualistischen Mischungen,
die — auch ohne Pladoyer fur den Weihrauch in der Musik — die
Faszination des ,Parsifal”“-Klangbilds ausmachen. Wagner war,
glaubt man seinen eigenen Beschreibungen, von diesem mystisch
angehauchten, aus weiter, weliter Ferne schwebenden Ton
fasziniert und bertuhrt. Und er steht fur viele ,Parsifal”-
Anhanger ja auch fir jene zeitlose Mystik, die dem Werk
innewohnt. Um ihn zu schatzen, muss man keine mystische
Vernebelung betreiben; aber vielleicht gilt es anzuerkennen,
dass ein ,Parsifal” ohne Transzendenz, wie er einer
materialistischen Deutung vorschwebt, dem Werk und den
Intentionen seines Schopfers nicht gerecht wird.

Die Problematik der Hengelbrock’schen Deutung sehe ich eher im
Tempo und in der Phrasierung. Schon im Vorspiel lasst er keine
Zeit, den Ton ausschwingen zu lassen, schneidet die Phrasen
allzu korrekt zurecht. Sein Karfreitag mutet eher an wie die
Prozession einer preuBischen Militarmusik. Hengelbrock meidet
vor allem in rein instrumentalen Teilen eine atmende,
organische Phrasierung — die er den Sangern ohne weiteres
zugesteht. Das macht die ,Parsifal“-Musik manchmal steif und
im schlimmsten Falle belanglos: ein Manko, das seinem
Bayreuther ,Tannhauser” 2011 in Teilen des Feuilletons und des
Publikums zu Recht viel Kritik eintrug.

So fehlt dann auch die Zeit fur den Klang, sich einzuschwingen
— ein Phanomen, das durch den historisch fragwurdigen Verzicht
auf jegliches durchgehendes Vibrato noch verstarkt wird.
Dennoch: Hengelbrocks Experiment wirft auf den ,Parsifal” und



auf das Muhen um einen historisch verantworteten und
musikalisch tragfahigen Klang fur Wagner ein aufschlussreiches
Licht. Er hat mit seinem ,Parsifal” nicht der Weisheit letzten
Schluss vorgelegt, aber einen Meilenstein gesetzt. Anderen ist
es aufgegeben, diesen Weg weiterzugehen.

Frank van Hove als Gurnemanz
in Dortmund. Foto: Petra
Coddington

Unter den Sangern der Dortmunder Auffuhrung darf Angela Denoke
an erster Stelle genannt werden: Ihre Kundry war beglickend
entspannt, geistig durchreflektiert und mit stimmlichen
Mitteln bewegend gestaltet. Die Sangerin hat einen langen und
bisweilen dornigen Weg der stimmlichen Entwicklung hinter
sich; das Ergebnis 1ist rundum uberzeugend. Auch Johannes
Martin KranzlesKlingsor erschopft sich nicht in einer schonen,
wohlgeformten Stimme, sondern bringt mit Hilfe einer reifen
Technik zum Ausdruck, was in dieser komplexen Figur steckt:
Die aus Verletzungen und Traumata erwachsende Bosheit hat
selten ein Sanger so Uberzeugend in vokale Farben getaucht.

Der Gurnemanz wurde erst kurzfristig mit dem Bass Frank van
Hove besetzt: eine klare, nicht sehr groBe, geradlinige
Stimme, ausgezeichnet artikulierend und sorgfaltig den Text
ausdeutend, freilich auch ohne die Sonoritat und Fulle einer
klassischen Wagner-Stimme. Diesem Ideal kommt eher Victor von
Halem als Titurel entgegen; allerdings muss man bei ihm auch


http://www.revierpassagen.de/15292/wagner-jahr-2013-parsifal-historisch-informiert-in-dortmund/20130121_1450/parsifal_petra-coddington_1

die kehlige Farbung der Tone in Kauf nehmen. Simon O0’Neills
Parsifal war trotz seines gestalterischen Engagements keine
Offenbarung: zu klein, beengt in der Emission, knodelig
quakend im Ton. Nur im zweiten Aufzug gelang es ihm, sich zu
befreien, seinen Tenor hin und wieder stromen zu lassen statt
ihm eine grelle Tonproduktion aufzudrangen.

Mit groBBen Erwartungen befrachtet, enttdauschte Matthias
Goernes Auftritt als Amfortas. Es ist vor allem das gedeckte,
unfreie Timbre, das den Klang eindimensional werden 1lasst,
dazu kommen guttural klingende Vokale und begrenzte
Expansionsfahigkeit. Seine Textausdeutung dagegen ist tadellos
und verrat die Erfahrung des Liedsangers. Der Balthasar-
Neumann-Chor und die Knaben der Chorakademie am Konzerthaus
Dortmund beschworen eher Palestrina — mit dem sich Wagner
eingehend befasst hatte — als den fullig-sensiblen Klang, der
aus den mystischen HOohen Bayreuths herabstromt. Am 26. Januar
ist der Hengelbrock’sche ,Parsifal” in der Philharmonie Essen
zu erleben.

Unter dem Brennglas: ,Don
Carlos*” am Musiktheater
Gelsenkirchen

geschrieben von Anke Demirsoy | 25. Juni 2013
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Frankreichs weiBe Lilie:
Elisabeth (Petra Schmidt)
wird bald nach ihrer Ankunft
im Escorial in ein steifes
schwarzes Kleid gezwangt
(Foto: Pedro Malinowski/
MiR)

Gott, welch Dunkel hier. Alle tragen schwarze Kleidung, als
seien sie fortwahrend in Trauer. Der Escorial, von Philipp II.
als Schloss- und Klosteranlage erbaut, gleicht einer
fensterlosen Gruft, einem Gefangnis mit nackten Wanden.

In dieser dusteren Szene zeigt Regisseur Stephan Marki wie
unter einem Brennglas, was die Figuren in Giuseppe Verdis Oper
,Don Carlos” umtreibt. Seine Neufassung am Gelsenkirchener
Musiktheater erreicht dabei schneidende Intensitat.

In schlichter, aber hochst wirkungsvoller Schwarz-Weil-
Asthetik zeigt Marki einen elementaren Kampf: Unschuld, Liebe
und Hoffnung gegen Gewalt, Furcht und Depression. Die
stufenweise ansteigende Spielflache ist niederschmetternd kahl
(Buhne: Sascha Gross). Hier umkreisen sich die Akteure,
belauern sich misstrauisch. Schattenrisse flackern auf,
Spannungen werden beinahe mit Handen greifbar. Unter dem alles
erstickenden Schwarz brodeln die Emotionen. Marki kanalisiert
die unterdriuckte Energie, bis die Figuren formlich zu
vibrieren beginnen. Hinter den individuellen Dramen leuchten
die groBen Menschheitsfragen auf. Welchen Preis hat die Macht?
Was kostet die Freiheit?
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Abseits der spannungsvollen Personenfiuhrung findet die Regie
immer wieder zu klaren, kraftvollen Bildern. Ein Kkleines
Madchen, das zu Beginn im weiBen Kleid uber die Buhne hopst,
kehrt im Autodafé als ,Stimme vom Himmel“” wieder. Elisabeth
sinniert vor einem Altar mit Totenschadel uber Wahn und
Eitelkeit der Welt. Die verbluhten Rosen, die sie ergreift,
treiben den Stachel ihrer Wehmut noch tiefer. Unterdessen
qualt sich der einsame Monarch durch eine schlaflose Nacht,
die durch schemenhaft erkennbare Leichen im Buhnenhintergrund
vollends gespenstisch wird. Uberzogen dargestellt wirkt indes
der Machtanspruch des GrofBinquisitors, den Marki im zweiten
Teil als Christusfigur samt Dornenkrone und Wundmalen
auftreten lasst.

Musikalisch hebt die Produktion unter Dirigent Rasmus Baumann
zu Hohenflugen ab. Die Neue Philharmonie Westphalen begeistert
durch eine Motivarbeit, die in psychologische Tiefen fuhrt.
Damonisch finsteren Ausbriuchen steht eine teils gluhende, dann
wieder begliickend fein gesponnene Italianita gegeniber.
Prazise Blechblaser und Streicher, die eine vielschichtige
Piano-Kultur entwickelt haben, lassen immer wieder aufhorchen.
Dies kommt wiederum dem durchweg gut besetzten Sangerensemble
entgegen. Daniel Magdal entwickelt als Don Carlos trotz
einiger greller Farben und Schluchzer beachtliche Strahlkraft.
Renatus Mészar gibt Philipp II. stahlerne, aber auch warme
Klange, die er im depressiven Sprechgesang der Arie ,Sie hat
mich nie geliebt” zu erschitterndem Melos steigert. Carola
Guber trumpft als Eboli glamourds, zunachst aber etwas kalt
auf, bevor sie sich der Konigin in gluhender Reue zu Fulen
wirft. Petra Schmidt gelingt als Elisabeth die Gratwanderung
zwischen Stolz, Wehmut und Verletzlichkeit. Und Michael Tews
ist ein GroBinquisitor, dessen Bass einen das Furchten lehrt.
Wahre Triumphe feiert der von Berlin als Gast zurick gekehrte
Gunter Papendell, der sein Rollendebiut als Marquis Posa mit
kraftvoll und mit warm timbriertem Bariton meistert.

Zu erleben ist mithin ein Drama, das alles bis auf die



Grundmauern unserer Existenz nieder brennt. Wir erfahren von
zerschellten Hoffnungen, von Unterdruckung und Heldenmut, von
der unstillbaren Sehnsucht nach Freiheit, ja nach einer
besseren Welt. Und es ist, als lachle Verdis Genie uns
mitleidsvoll zu.

(Der Text 1ist zuerst 1im Westfalischen Anzeiger erschienen.
Termine und Informationen: www.musiktheater-im-revier.de)

Hagen: Mit immer weniger Geld
doch noch Theater machen

geschrieben von Hans Hermann Popsel | 25. Juni 2013

Die Stadt Hagen geht finanziell am Stock, und entsprechend
will sie ihrem Theater an den Kragen. Aber auch im neuen Jahr
wird dennoch weiter Programm gemacht, wie die Vorschau auf den
Januar zeigt. Naturlich beginnt alles wieder mit dem
Neujahrskonzert des Philharmonischen Orchesters in der
Stadthalle - unter dem Motto ,Wien —Moskau®”. Solistin ist
Maria Klier (Sopran), zu horen sind Werle von Strauss,
Tschaikowsky, Glinka und anderen.

Szene aus dem
»Nussknacker”
(Foto: Theater
Hagen)
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Im Kinder- und Jugendtheater wird am 7. Januar ,Superzahn und
die Karieshexe” wieder aufgenommen, und am 27. Januar folgt
die Urauffuhrung des Stucks ,Lucy und der Hungerbauch“. Am 13.
Januar gibt es im GroBen Haus die Operetten-Premiere von ,Die
GroBherzogin von Gerolstein”, ein weniger oft gezeigtes Werk
von Jacques Offenbach. Wer Lust hat, kann bei freiem Eintritt
am 5. Januar ab 17 Uhr in der Reihe ,Werkstatt” an einem
»Produktionsgesprach“ teilnehmen. AuBerdem bietet das Theater
dazu am 10. Januar einen ,Lehrertisch” an. Den bisher
begeistert aufgenommenen Swing-Abend ,Fly me to the Moon“
konnen Musikfreunde am 4., 16. und 20. Januar wieder erleben.

Am 19. Januar ist Gotz Alsmann mit seinem ,Paris“-Programm zu
Gast, und wer den Don Giovanni noch mitbekommen mochte, der
hat nur noch am 31. Januar die Chance — ,zum letzten Mal” gibt
man diese Inszenierung der Mozart-Oper. Das gilt auch fur die
letzte Auffuhrung des Tschaikowsky-Balletts ,Der Nussknacker”
am 17. Januar. Weiter im Programm bleiben Verdis ,Don Carlo“
(23. Januar) und ,Tue Rocky Horror Show"” mit Guildo Horn am
29. Januar.

Die Eleganz der Grande Dame:
Massenets ,,Manon“ am Theater
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Dortmund

geschrieben von Anke Demirsoy | 25. Juni 2013

Madchenhafter Liebreiz:
Eleonore Marguerre als
Massenets ,Manon“ (Foto:
Anke Sundermeier/Stage
Picture)

Selten diirfte eine Opernpremiere so unter Wert verkauft worden
sein. Nahezu verschamt hatte das Theater Dortmund eine
konzertante Fassung der ,Manon” von Jules Massenet
angekiindigt, seltsamerweise mit nur einem Folgetermin. So sah
im Vorfeld nach Murks aus, was mit Fug und Recht als
genussreiches Extra hatte beworben werden konnen, als kleine,
aber feine Gala der Stimmen, gekront von einer fabelhaft
besetzten Titelpartie.

Zu berichten 1ist von einem Abend der glucklichen
Enttauschungen, der unerwarteten Entdeckungen und versaumten
Gelegenheiten. Beginnen wir mit Kyungho Kim als Chevalier Des
Grieux, der seine Leidenschaft fur die bezaubernde Manon auch
stimmlich zu groBer Vehemenz steigert. Der Koreaner wachst
dabei uUber sich selbst hinaus. Er beginnt mit schlankem
Timbre, zeigt sich dabei der Eleganz des franzosischen Idioms
durchaus gewachsen. Die Strahlkraft und Glut, die sein Tenor
spater immer starker entwickelt, klingt dabei zunehmend
geloster. Eine bravourdose Leistung, die eine One-Woman-Show
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gliuckreich verhindert.

Das ist an diesem Abend keineswegs selbstverstandlich, denn
die Sopranistin Eleonore Marguerre Uuberstrahlt in 1ihrer
Lieblingspartie beinahe alles und jeden. MOgen die zarten
Tone, die sie der jungen Manon gibt, zu Beginn zuweilen
verhaucht und verschleiert klingen, so breitet sie das
faszinierend vielfaltige Wesen dieser Frau lustvoll vor uns
aus. Sie kann kokett flirren, federleicht plappern,
Spitzentdnen und Trillern eine Dosis Extravaganz geben und
sich hedonistisch-hemmungslos in hohe Cs werfen. Bewegend das
,sotto voce”, in dem sie dem kleinen Tisch in der gemeinsamen
Wohnung eine Abschiedsarie singt. Mit Manons Entwicklung vom
Madchen zur groBen Dame erreicht ihr Sopran die volle
Verfuhrungskraft. Da zieht die Marguerre glutvolle BoOgen,
verstromt sich in einer Leidenschaft, die keine Kompromisse
kennt. FUr dieses intensive Rollenportrat wurde die Sangerin
zu Recht gefeiert.

Das Ensemble tragt das hohe Niveau der Hauptdarsteller mit.
Anke Briegel, Julia Amos und Ileana Mateescu, sind ein
treffliches Damen-Trio, Morgan Moody (Brétigny) und Hannes
Brock (Guillot de Morfontaine) zeichnen Manons Wegbegleiter
mit Gesplur fur Feinheiten. Gerardo Garciacano gibt Manons
Cousin lyrische Farben, Wen Wei Zhang verleiht dem Vater Des
Grieux auch stimmlich Autoritat und Festigkeit. Die Dortmunder
Philharmoniker und der Opernchor des Theaters entwickeln unter
der Leitung von Lancelot Fuhry einen kraftvoll eleganten
Tutti-Klang, der durchlassig bleibt fur Feinheiten. Das
Orchester zu beobachten und die Partitur so neu zu entdecken,
macht Vergnlgen.

Ein schlimmes Versaumnis ist mit Blick auf die sparlich
besetzten Zuschauerreihen zu verzeichnen: Zu viele
Musikfreunde verpassten vorlaufig die Chance, diese
hinreiBende, uUbrigens auch optisch ungemein elegante Manon zu
erleben. Beinahe wahnte man sich ob des mageren Besuchs in
einer Privat-Vorstellung. So wird ein musikalisch



bereichernder Abend in Dortmund zum Verlust. Welch verkehrte
Welt.

Folgetermin: 13. Januar 2013. Ticket-Hotline: 0231/ 50 27 222.
www . theaterdo.de.

(Der Bericht ist zuerst im Westfalischen Anzeiger erschienen.)

Abschied vom Meisterwerk nach
21 Jahren: Axel Cortis ,La
Traviata“ letztmals in
Frankfurt

geschrieben von Werner Haullner | 25. Juni 2013

Nach 21 Jahren ist Frankfurts ,La Traviata”“ immer noch eiln
Publikumsrenner, doch nun heiBt es Abschied nehmen von der
Inszenierung Axel Cortis: Intendant Bernd Loebe teilt mit, die
Oper werde einen Schnitt machen und Cortis viel geriihmte
Arbeit aus dem Repertoire nehmen. Die Begriindung iiberzeugt
nicht: Ein Haus wie Frankfurt sollte nicht nach Platzproblemen
entscheiden, und dass in bestehenden Inszenierungen neue
Darsteller eingesetzt werden, ist an grofen Hausern gang und
gabe und muss nicht zwangslaufig zu Qualitatsabfall fiihren.

Im Falle der tiefsinnigen Bildwelt Bert Kistners (Buhne) und
Gaby Freys (Kostume) ist die kinstlerische Halbwertszeit noch
lange nicht erreicht: So mancher Zeitgeist-Schnickschnack ist
nach wenigen Jahren nur noch mit Mihe zu erdulden. Axel Cortis
,Traviata” dagegen bewegt und beruhrt immer noch, selbst wenn
ein Tenor den Alfredo gibt, der nur sein romanisches Gesten-
Repertoire einzubringen hat. Die Inszenierung 1ist eine
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derjenigen, die man als ,zeitlos” bezeichnen kann — vielleicht
widerstrebt aber genau das manchem Dramaturgenkopf, der
glaubt, auf der Buhne sollten stets die Schlagzeilen von
gestern ,reflektiert” werden. Jammerschade: Frankfurts
,Traviata“ hatte das Zeug gehabt, als Klassiker zu uberleben.

So fullt sich der mondane Salon Bert Kistners mit seiner
zentralen, geschwungenen Treppe zum letzten Mal mit
Halbweltdamen, Kollaborateuren und Nazi-Offizieren — denn
Corti, Jahrgang 1933, hatte Alexandre Dumas’ Drama in das
besetzte Paris des Zweiten Weltkriegs verlegt, eine Zeit, die
er als Kind noch erlebt hatte. Noch einmal ziehen sich
Violetta und Alfredo in das blaugraue Haus am Meer zuruck, vor
dem der Sandstrand Weite, der Horizont Unendlichkeit verheiRt,
aber eine rot-weille Markierungslinie bis in den Himmel hinein
eine Grenze zieht. Noch einmal tanzen unter den
apokalyptischen Gespenstern eines 0Otto Dix unter einem
Zirkuszelt franzosische Mariannen und preullische Pickelhauben
das Spiel von Aufruhr und Freiheit (Choreografie: David Kern).
Und noch einmal nimmt Violetta im Wartesaal eines Bahnhofs
Abschied von der Welt, von ihrem Leben, ihren Illusionen und
Hoffnungen.

Corti zeigt auf einzigartige Weise das individuelle Schicksal,
die personliche Tragdédie der ,Traviata“, das Scheitern zweier
junger Menschen an Zwangen und Verstrickungen, verbunden mit
der unheilvollen Atmosphare einer Zeit, die uns naher liegt
als die Sphare der eleganten Kurtisanen der Epoche Verdis und
Dumas‘. Immer noch schockierend, wenn vor der Chorstretta des
ersten Akts die Luftschutzsirenen jaulen, Violetta die
Leuchten loscht, durch die Fenster die Lichtfinger der Flak im
Dunst der Nacht sichtbar werden. Sie suchen den Himmel ab,
wahrend die allein gelassene Violetta (,E strano“) die Spur
des Himmels in sich selbst zu erahnen beginnt. Selten wurden
Bedrohung und Einsamkeit der ,bevdolkerten Wiste“ der
Riesenstadt in so abgrindige und gleichzeitig asthetische
Bilder gefasst. Wie uberhaupt Kistners Buhne nicht hoch genug



zu ruhmen 1ist: Das Flair der Zeit, die Schonheit der
Impression, aber auch der Ausgriff ins Symbolische und
Mythische sind glucklich verbunden.

Ort des Abschieds:
Violetta (Cristina-
Antoaneta Pasaroiu)
im letzten Akt von
Verdis ,La
Traviata“ an der
Oper Frankfurt.
Fotos: Wolfgang
Runkel

Exemplarisch ist das im dritten Akt zu erleben: Der Bahnhof
als mythischer Ort der Moderne, Symbol der unerbittlich
verflielBenden Zeit (die Bahnhofsuhr), der wunsichtbaren
Geister, die entscheiden, wann ein Zug ankommt, steht oder
abfahrt (die Rot oder Grun zeigenden Signale), sakularisierte
Kathedrale der Technik und des Fortschritts (die riesigen
Eisenkonstruktionen im Hintergrund) und gleichzeitig Ort des
Abschieds, der Entscheidung, der Fremde und Unbehaustheit.

Corti stellt Violettas Sterben in den Kontext eines grolsen,
unmenschlichen, entpersonlichten Sterbens: Wahrend sich die
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jungen Menschen voll trugerischer Hoffnung ein letztes Mal in
die Arme sinken, den Traum vom Leben anderswo (,Parigi, o
cara, noi lascieremo..”) besingen, kontrollieren
Wehrmachtssoldaten mit Hund die Papiere der anderen Wartenden
und fuhren zwei alte Manner ab.

Trauer, Schmerz, Ohnmacht werden individuell und politisch-
gesellschaftlich konnotiert, ohne dass Corti versucht, das
eine gegen das andere auszuspielen. Er stellt den Zusammenhang
zwischen der Existenz des Einzelnen und dem Raum der
Gesellschaft her, ohne dem Leid seine Wirde, der Angst ihre
Gewalt zu nehmen. Solche machtvollen Bilder wirken auch, wenn
sich die Darsteller nicht vollkommen in das Regiekonzept
einfinden — obwohl diese letzte Wiederaufnahme von Tobias
Heyder ohne die Zusatzmatzchen manch friherer Einstudierer
auskommt. Vielleicht hatte Bernd Loebe mal unter den
zahlreichen Fans dieser Inszenierung fragen sollen: Einige
hatten ihm nach Jahren noch aussagestarke Details aus der
Inszenierung aus der Erinnerung referieren konnen — auch ohne
Regiebuch.

Wenn allerdings ein Tenor wie Francesco Demuro auftritt,
stehen die Signale fur Personenregie generell auf Rot. Der
sinternational gefeierte” Sanger (so die Homepage der
Frankfurter Oper) stellt den Alfredo aus, wie er sich von
Seattle bis Santiago in jede verbrauchte ,Traviata“-Routine
einpassen konnte. Wenn denn nun wenigstens die Stimme etwas
von der fehlenden Faszination der Blhnenerscheinung
zurickbrachte! Aber Demuro wird, nach beachtlich energischem
Start, im Kern immer dinner, im Schmelz immer ranziger, im
Vibrato klirrender. Die Stimme 10st sich von der Verankerung
im Korper und hat im dritten Akt nur mehr markierte Piani und
angestrengt-dunne Hohe zu bieten. Wie ein Sanger mit schonem
Potenzial, aber so unausgereifter Technik ,international
gefeiert” sein kann, 1ist eines der Ratsel der Opernwelt,
dessen Erklarung man lieber nicht wissen mdchte.
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Trugerisches Asyl: Cristina-
Antoaneta Pasaroiu
(Violetta) und Jean-Francois
Lapointe (Germont) im
zweiten Akt der Inszenierung
Axel Cortis.

Anders entwickelt sich im Lauf des Abends der Germont von
Jean-Francois Lapointe. Der kanadische Bariton beginnt gedeckt
und mit einem knodelig-angestrengten Timbre, kann sich aber im
Duett frei singen und zeigt dann eine versierte Beherrschung
der Technik wund des ausdrucksvollen Singens. Ein
beeindruckendes Debut eines Sangers, der am Ende viel Jubel
erntet.

Fur den erkrankten polnischen Sopran Aleksandra Kurzak singt
Cristina-Antoaneta Pasaroiu die Violetta: Die Rolle liegt ihr
im Lyrischen ausgezeichnet; vor allem im Dritten Akt lasst sie
intensiv miterleben, wie mit ihrem Korper ihre Seelenkraft
verfallt, wie die letzten Funken der Hoffnung das muhevolle
Aufbegehren noch einmal nahren, um dann im Wissen um das
unausweichliche Ende zu verloschen. Fir die differenzierten
emotionalen Aspekte der Arie im ersten Akt und die weiten,
dramatischen Bdgen des zweiten fehlt der Sangerin das freie,
weite Volumen, die Expansions- und Steigerungsfahigkeit.
Vielleicht kommt die — oft unterschatzte — Rolle doch noch
etwas zu fruh?

Frankfurts Ensemble ist schon oft gerihmt worden; Anlass dazu
gibt auch die Besetzung der Nebenrollen in dieser ,Traviata”:
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Nina Tarandek lasst hinter der zugespitzten Eleganz ihrer
Roben das warme Herz der Flora spuren; mit Elizabeth Reiter
ist Annina einmal nicht mit einem Schlachtross aus dem
Gnadenbrot-Stall besetzt, sondern mit einer klug gestaltenden,
stimmlich niveauvollen Sangerin; Franz Mayer gibt als Douphol
einen kaltherzigen Generalissimus, der die standigen Stérungen
durch private Verwicklungen als lastig empfindet.

In der musikalischen Leitung der Wiederaufnahme debutiert der
israelische Jungstar Omer Meir Wellber an der Frankfurter
Oper; einer der zahlreichen Assistenten Daniel Barenboims, die
Karriere machen. Er nahert sich Verdis empfindlicher Partitur
ohne profilierten Blick. Das Orchester spielt prasent, mit
weich geformten Piano-Momenten, trefflich koordiniert. Aber
dort, wo die formende Hand des Dirigenten spurbar sein sollte,
fehlt die Kontur: Meir Wellber atmet wenig mit den Sangern,
achtet kaum auf die musikalische Rhetorik, trivialisiert
manches schnelle Tempo und arbeitet dicht gesetzte
Orchesterstellen und Tutti nicht ausreichend plastisch aus. —
Die Vorstellungsserie ist so gut wie ausverkauft, lediglich am
1. Januar gibt es noch ausreichend freie Platze, um eine
Inszenierung zu erleben, die ahnlich wie der Frankfurter
Berghaus-Ring zur Legende werden durfte.

Zwittergestalt: , Ariadne auf
Naxos’ 1im Aalto-Theater

geschrieben von Anke Demirsoy | 25. Juni 2013
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"Musik 1ist eine heilige
Kunst": Michaela Selinger
als Komponist in der Essener
Neuinszenierung der "Ariadne
auf Naxos" (Foto: Matthias
Jung)

Gliithend bekundet der Regisseur Michael Sturminger im
Programmheft seine Liebe zur Oper ,Ariadne auf Naxos“ von
Richard Strauss. Viel von dieser Zuneigung ist im Essener
Aalto-Theater zu spiiren. Dort nahm sich Sturminger nach einer
Produktion fiir das Petersburger Mariinski-Theater erneut des
Zwitter-Werks an, das zwischen Tragodie und Harlekinade
irrlichtert und mit ironischem Biss von seiner eigenen
Entstehungsgeschichte erzahlt.

Mit Hilfe der Drehbuhne lasst Sturminger uns die Perspektive
wechseln: Der Zuschauerraum des Aalto-Theaters leuchtet als
Filmprojektion im Buhnen-Hintergrund auf, wahrend wir Zeugen
der komisch-dramatischen Ereignisse bei den Proben werden. Das
mythologische Personal der ,Ariadne” trifft dabei auf
Vertreter einer sehr gegenwartigen Event-Kultur, die Kkeinen
gesteigerten Wert auf Geistreiches legt. Wie mit einem Lacheln
legt die Regie Ubertreibungen auf beiden Seiten bloR: Wo die
einen sich im Namen der heiligen Kunst UbermaBig emporen,
meinen die anderen, alles auf flache Show-Effekte reduzieren
zu konnen.

Behutsam und mit feinem Gespur fur die Psychologie der Figuren
fuhrt Sturminger die unvereinbar scheinenden Parteien
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zusammen. Je mehr ihm dies gelingt, desto mehr geht dem zu
Beginn so quirligen Spiel aber auch der Schwung verloren: Ein
Problem, das sich durch den wiederholten Einsatz der Drehbuhne
nicht Uberdecken lasst. Wenn der Gott Bacchus erscheint, kommt
es im Duett mit Ariadne zum Rampensingen mit veraltetem
Bewegungsvokabular. Das Ambiente ist historisierend edel, doch
die zundenden Ideen sind zu diesem Zeitpunkt aus. Daflur gibt
es zum guten Schluss ein wenig echtes Feuerwerk.

Abermals ist es das innige Strauss-Verstandnis von Dirigent
Stefan Soltesz, das den Abend weit Uber den Durchschnitt hebt.
Unter seiner Leitung breiten die Essener Philharmoniker den
verschwenderischen Reichtum der Partitur aus. Diese gleicht
einem kostbaren Instrumental-Teppich, mal kammermusikalisch
durchsichtig, mal himmelsturmend feurig, stets sprihend
elegant und zuweilen voll jener beseligenden SuBe, die nur ein
Meister wie Richard Strauss uber den Kitsch erheben kann.

Ein starkes Rollendebiut gelingt Silvana Dussmann, die als
Primadonna/Ariadne bis in die Piano-Spitzen hinein glutvoll
klingt. Wehmut und Feuer der Titelheldin erhalten bei ihr den
Adelsschlag der ,Grande Dame”“. Den wirkungsvollen Kontrast
dazu bildet Julia Bauer, die mit silberhellem Sopran feinste
Stimm-Akrobatik serviert. Es ist keine grofle Stimme, die sie
der leichtlebigen Zerbinetta leiht, aber sie schiefRt
vogelleicht und souveran in schwindelerregende HOhen, wo sie
kostlich kokette Kapriolen schlagt. Mehr Schwierigkeiten haben
Michaela Selinger, deren kraftvolle Bdégen als Komponist
zuweilen sprode bleiben, und der Tenor Jeffrey Dowd, der mit
den unbequem heldischen Hohen der Bacchus-Partie sicht- und
horbar ringt. Mit Heiko Trinsinger (Musiklehrer) und Albrecht
Kludszuweit (Tanzmeister) sind die pragnantesten Nebenrollen
gut besetzt. Mark Weigel ist als Haushofmeister die servile
und zugleich arrogante Stimme seines Herrn.

Strauss und sein Librettist Hugo von Hofmannsthal wollten mit
der ,Ariadne” einen Gegenentwurf zu Richard Wagners Ideal der
Durchkomposition erproben. Wer dieses dissoziative



Gesamtkunstwerk gerne kennen lernen mochte, ist in der Essener
Produktion trotz einiger Schatten gut aufgehoben.

Informationen und Termine: www.aalto-musiktheater.de

(Der Bericht ist zuerst im Westfalischen Anzeiger erschienen.)

Wer heiratet, darf gratis 1ins
Theater

geschrieben von Hans Hermann Popsel | 25. Juni 2013
Schauspielhauser, Opern und Tageszeitungen haben oft ein
ahnliches Problem: Junge Menschen wenden sich ab, das Publikum
oder die Abonnenten werden immer alter und sterben dann
naturlicherweise aus. Im Theater Hagen will man ein
Verjungungsmittel gefunden haben.

Schon 1ist es
ja, das
Hagener Haus.
(Foto: Stadt
Hagen)

Die architektonisch so schone Spielstatte leidet besonders
unter der Annahernd-Pleite ihrer Mutter, der Stadt Hagen. Aber
es gibt einen ruhrigen Theater-Forderverein, und der geht nun
mit einer neuen Idee ans Werk: Ab Januar des nachsten Jahres
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erhalten alle Paare, die sich vor einer Hagener Standesbeamtin
oder einem -beamten das Ja-Wort geben, einen Gutschein fur den
Besuch einer Auffuhrung ihrer Wahl im Theater Hagen. ,Sie
trauen sich — wir laden sie ein” heilSt der eher wenig
originelle Leitspruch der Aktion. Und der FOorderverein schickt
in der Pressemitteilung seine eigenen Bedenken gleich
hinterher: ,Bleibt zu hoffen, dass die Wahl der Auffuhrung
nicht gleich zu einer ersten Ehekrise fuhrt.“

Man denke nur an ,Die Hochzeit des Figaro“ oder die
,Geschichten aus dem Wienerwald”, und bei Romeo und Julia sind
am Ende sogar alle tot, von Wagners Ring ganz zu schweigen.
Nun wird der Ring in Hagen eher selten gespielt, und ob die
Ehepaare jung sind, ist ja auch nicht gesagt. Mancher heiratet
zum zweiten oder dritten Mal und ist in einem Alter, in dem er
schon die Silbernadel fur 25 Jahre Theaterabo tragt. Dann kann
er oder sie den Gutschein immer noch verschenken, an die Enkel
aus der fruheren EheschlieBung, als es noch nicht solche
Pramien gab.

Auf hohem (Preis-)Niveau:
Anna Netrebko als ,, Jolanthe”
in der Philharmonie Essen

geschrieben von Anke Demirsoy | 25. Juni 2013
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Anna Netrebko sang
in Essen die
Titelpartie aus
Tschaikowskys
letzter Oper
“"Jolanthe"
(Foto:Ester Haase)

Die Erkenntnis trifft den Grafen Vaudemont wie ein Blitz. Eben
noch bat er die Konigstochter Jolanthe um eine rote Rose als
Zeichen ihrer Zuneigung. Aber die ratselhafte Schéne reicht
ihm aus dem bunten Strauf eine weiBe Rose. Als der Graf
insistiert, reagiert die junge Frau immer angstlicher und
verwirrter. Endlich begreift der Graf: Die Geliebte ist blind.
Der Vater schirmte sie so sehr von der AuBenwelt ab, dass sie
selbst nichts von ihrer Blindheit weiR.

Dies ist die Schlusselszene aus Peter Tschaikowskys letzter
Oper, dem Einakter ,Jolanthe”, der die Titelheldin auf dem
schmerzlichen Weg vom unwissenden Kind zur liebenden Frau
begleitet. Inspiriert vom Drama ,Konig Renés Tochter”, das dem
danischen Schriftsteller Henrik Hertz 1845 europaweit Erfolg
einbrachte, schrieb Tschaikowsky ein ungemein lyrisches Werk
von schier uberstromendem Melos. Zehn Gesangssolisten, Chor
und Orchester stimmen nach Jolanthes wundersamer Heilung in
das allgemeine Gotteslob ein. Die Krafte des Willens und der
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Liebe haben Uber die Gesetzte der Natur gesiegt.

Obgleich in Russland beliebt, taucht das Werk hierzulande kaum
je auf den Spielplanen auf. Zu wenig abendfullend ist das
Stick, zu wenig bieten sich Kombinationen mit anderen Opern
an. Auch will das grolle Solistenensemble moéglichst
gleichrangig besetzt sein. Dies ist nun einer konzertanten
Produktion der ,First Classics Berlin GmbH“” gelungen, die seit
Anfang November mit der Sopranistin Anna Netrebko als Zugpferd
auf Tournee ist.

So ergab sich in der Philharmonie Essen die seltene
Gelegenheit, die marchenhafte Oper mit der
tiefenpsychologischen Ebene kennen zu lernen. Im Vorfeld
muteten freilich vor allem die Kartenpreise marchenhaft an: 50
Euro fur einen Stehplatz, 150 bis 260 Euro fur einen
Sitzplatz, weitere 10 Euro fur ein Programmheft, dem
Entstehung und Bedeutung des Werks nicht eine einzige Zeile
wert ist.

Gleichwohl blieb kaum einer der nahezu 2000 Platze unbesetzt.
Den ,unvergesslichen Abend”, den das Programmheft versprach,
haben die Besucher indes nicht allein der Netrebko zu
verdanken. Es war die erlesene Sangerriege, die den Abend zum
Fest erhob: Die Diva war umringt von stimmstarken Partnern,
die einer veritablen Staatsopern-Premiere Ehre gemacht hatten.
Die Partie des Almerich farbt JunHo You bei hoher
Textverstandlichkeit nahezu heldisch hell. Kernig, zuweilen
beinahe gallig, dann wieder schwarmerisch ausgreifend
gestaltet Alexey Markov den Robert. Hinreilend auch Monika
Bohinec, die Jolanthes Amme Martha ihren wunderbar
farbenreichen, stets flexiblen Mezzosopran leiht. Feierlich,
aber beseelt klingen Vitalij Kowaljow als Konig René und Lucas
Meachem als maurischer Wunderarzt Ebn-Hakia. Bis in die
kleinsten Nebenrollen gibt sich niemand aus diesem Ensemble
eine ernsthafte Blole.

Das Orchester der Slowenischen Philharmonie und der



Slowenische Kammerchor erweisen sich dabei keineswegs als
Partner zweiter Wahl. Unter der Leitung des Franzosen Emmanuel
Villaume breitet das Orchester akustisch Uberzeugende
Naturbilder aus. Nur selten ist der orchestrale Glanz auf
Gala-Effekt geburstet. Die Musik flieBt in groBen,
unaufdringlich noblen Bdgen.

Anna Netrebko scheint die lyrische Partie der ,Jolanthe” wie
auf den Leib geschrieben. Hier kann sie ihr reich umflortes
Luxus-Timbre changieren lassen, kann spielerisch wandeln auf
dem Grat zwischen madchenhafter Unschuld und sirenenhafter
Verfuhrungskraft. Aus zarter Wehmut steigert sie sich zu
leidenschaftlich ausgreifenden Hohepunkten, aus
traumverlorener Trance zu nervOoser Erregung, im Finale
schlieBlich zu triumphalen Tonen. Die Partie stromt formlich
aus ihr heraus, unangestrengt und wie aus einem Guss. Wie bei
einer derartigen Gala nicht anders zu erwarten, endet der
Abend mit Ovationen. Bang hallt nur ein Gedanke nach: Die
Frage namlich, ob seine geldwerte Exklusivitat nicht Wasser
auf die Muhlen derer gieBt, die Klassische Musik gerne als
»uberflussiges Luxusvergnugen” diffamieren.

Biirgerliches Trauerspiel und
symbolistisches Drama:
Debussys ,Pélleas et
Mélisande” 1in Essen und
Frankfurt

geschrieben von Werner Haullner | 25. Juni 2013
Mit ,Pelléas et Mélisande” bewegen wir uns im Spannungsfeld
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zwischen einem biirgerlichen Familiendrama, das an Ibsen
erinnert, und einem symbolistischen Mysterium, das sich in
bildmachtige poetische Seelenlandschaften vertieft. Die beiden
profilierten Neuinszenierungen der vergangenen Wochen in Essen
und in Frankfurt nahern sich Claude Debussys ratselvoller
musikalischer Fassung des Dramas von Maurice Maeterlinck mit
unterschiedlicher Perspektive.

In den magischen
Licht-Raumen
Raimund Bauers und

Olaf Freeses:
Mélisande (Michaela
Selinger) und
Pelléas (Jacques
Imbrailo). Foto:
Baus, Aalto-Theater
Essen.

Nikolaus Lehnhoff in Essen rickt die traumverwobene Atmosphare
in den Vordergrund. Die Figuren scheinen kaum aus sich heraus
zu agieren, wirken oft statisch und wie gebremst vom lahmenden
Gespinst bedeutungsvoller Zeichen und Zusammenhange. Claus
Guth in Frankfurt dagegen schaut auf die Psychologie der
Personen, gibt ihren Aktionen und Reaktionen etwas Welthaftes,
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Eindeutiges mit. Er negiert den symbolistischen Hintergrund
der Oper nicht, aber er zieht sich nicht auf den Topos des
Unerklarbaren zurick, sondern bindet dessen Chiffren ein in
die Entwicklung des Geschehens, das zu Tod und 1innerem
Zusammenbruch fiuhrt.

Verloschen im Dunkel:
Christiane Karg (Mélisande)
und Christian Gerhaher
(Pelléas) in Frankfurt.
Foto: Monika Rittershaus.

Fir Guth ist Mélisande kein geheimnisvolles Undinen-Wesen aus
dem Irgendwo, sondern eine offenbar traumatisierte junge Frau,
die zitternd versucht, sich eine Zigarette anzustecken, als
sie in den Lichtkegel der Bihne tritt. Ihre Vorgeschichte
bleibt im Dunkel, ihre psychische Verfassung ist es nicht. In
Zuge des Dramas verdichten sich die psychologischen Motive,
fur die Guth die symbolistischen Zuge des Dramas einsichtig
verengt: Er will nicht das wabernde Ungefahr des Ahnungsvollen
bebildern, sondern die Menschen in den elegant eingerichteten
Raumen des zweistockigen Hauses auf der Buhne Christian
Schmidts stringent entwickeln — allerdings ohne die komplexen
und ratselvollen Seiten ihrer Psyche eilfertig wegzuerklaren.
Warum sich die Lichtkreise Golauds und Mélisandes schon bei
ihrer ersten Begegnung nicht berihren, warum sich Pelléas und
die junge Frau finden und in der undurchdringlichen Schwarze
des Raums in ihren Lichtauren verbinden, bleibt letztlich ein
Geheimnis.
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Wie ein Puppenhaus:
Christian Schmidts elegante
Interieurs in Frankfurt.
Foto: Monika Rittershaus

Auf der anderen Seite entwickelt Guth im Spiel prazise und
faszinierend die Brennpunkte, in denen die Personen des Dramas
interagieren: Der Dialog zwischen dem resignativen Pelléas,
der im Selbstgesprach nur punktuell zum ,Du“ durchdringt, und
dem nahezu perfekt verdrangenden Patriarchen Arkel ist groRes,
reflektiert durchdrungenes Schauspiel. Ebenso die genau
beobachtete Szene, in der Golaud versucht, mit Hilfe des
Kindes Yniold die Beziehung zwischen Pelléas und Mélisande zu
ergrunden.

Guth achtet scharfsichtig auf versteckte Motive, deutet zum
Beispiel die Szene, in der Pelléas vom Haar Mélisandes 1in
Ekstase versetzt wird, als inneren Vorgang des 1in sich
verschlossenen Mannes, dem die Frau tiefere Schichten seines
Begehrens erschlielen hilft. In Christian Gerhaher hat Guth
den idealen Darsteller depressiv-verschlossener Innenwelten,
dessen hoher Bariton zu unendlichen Schattierungen des
Ausdrucks fahig ist. Die Mélisande Christiane Kargs erschopft
sich nicht im zerbrechlich-passiven Opfer, sondern ist eine
Frau, die sehr wohl versucht, im Beziehungsgeflecht von Haus
Allemonde ihre Position zu finden.
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Christian Gerhaher als
Pelléas in Frankfurt. Foto:
Monika Rittershaus.

Die muhsam unterdrickte Aggressivitat, mit der Paul Gay den
Golaud zeichnet, bricht sich in einem ungeschont inszenierten
Ausbruch von Gewalt freie Bahn - einer Brutalitat, die
Mélisande wie Golaud selbst zu Opfern macht. Arkel schaut weg:
Alfred Reiter gelingt trotz eines wabernd-gedeckten Basses
eine beklemmende Studie von Verdrangung und uneingestandener
Einsicht. Zutiefst verunsichert durch Mélisandes
geschichtslose Reinheit, erinnert Golaud an den Major 1in
Strindbergs ,Vater”, gefangen im Wahntrauma der Patriarchen
von der ,verbotenen” Liebe, dem uneinnehmbaren Rest weiblicher
Souveranitat.

Friedemann Layer und das Frankfurter Opernorchester bestatigen
den auch musikalisch fuhrenden Rang der Rhein-Main-Oper unter
den deutschen Musiktheatern. Layer ist ein Sachwalter von
Debussys Modernitat, entdeckt nicht nur die Raffinesse der
Klange, sondern auch ihre Reibungen, ihre herbe Wurze. Doch er
zwingt ihnen Kkeine Spaltklang-Sprodigkeit auf, wie sie
Propagandisten eines neuen Debussy-Bildes vertreten.

Layer stutzt in den wundervoll modellierten Akkordsaulen und
den filigranen Ruckungen 1im Klangverlauf die Statik wvon
Debussys musikalischer Architektur und entdeckt 1ihre
dramatische Funktion, die geschichtslosen Zustande der Bilder
auf der Blhne abzusichern. Dass Guth dazu immer wieder eine
Uhr ticken 1lasst und damit die verflieBende Zeit als
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spannungsreiches, drangendes Element einfuhrt, gehort zu den
aussagestarken Details dieser — aus der Perspektive des
birgerlichen Dramas — modellhaft gelungenen Deutung, an der
Layer mit seinen scharfsinnig beleuchteten Korrespondenzen
zwischen Musik und Buhne erheblich Anteil nimmt.

In Essen sind die Perspektiven anders, aber nicht minder
uberzeugend. Denn Stefan Soltesz im Graben macht mit den
Essener Philharmonikern schon in den einleitenden Akkorden, in
den mysterids eingefarbten Pianissimi der tiefen Streicher und
den ersten, fahlen Holzblaserklangen seine asthetische
Position klar: Das soll ein Debussy der adulersten
Verfeinerung, des raffinierten Details, der subtilen
Klangmischungen werden. Die VerheiBung wird glanzend erfiullt;
der orchestrale Zauber entfaltet sich dank der vorzuglich auf
ihren Dirigenten reagierenden Musiker mit aller Nuancierung in
Farbe und Dynamik.

Magie des Raums: Das Licht
spielt eine entscheidende
Rolle. Foto: Aalto-Theater
Essen

Ahnlich sensibel fiir atmosphdrische Riickungen agiert Lehnhoff
in seiner Inszenierung. Der hohe, kuhl-dunkle Raum von Raimund
Bauer, immer wieder neu ausgedeutet vom Licht Olaf Freeses,
lasst naturalistische Anmutung bald hinter sich: Aus der
hohen, dunklen Vertafelung eines Saals mit der erdruckenden
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Noblesse der Villa Hugel wird ein Seelenraum, ein innerliches
Gefangnis, aus dem Mélisande tastend, aber vergeblich einen
Ausweg sucht, den sich nur das visionare Licht, nicht aber die
schwere Materialitat der Korper o6ffnen kann. Das achte Bild
mit seinen riesigen, nach unten fuhrenden Treppen gemahnt an
die Gefangnisse des Piranesi, tiefenpsychologisch
radikalisiert wund in eine schaurige Raumvision eines
existenziellen Abgrunds verwandelt.

Auch Lehnhoff wirft einen Blick auf das burgerliche Drama,
inszeniert es aber weniger fest umrissen als sein Kollege
Claus Guth in Frankfurt. Seine Annaherung an die
symbolistischen Verdichtungen Maeterlincks bleibt allerdings
oft unbestimmt — oder verliert sich, wie im siebten Bild die
langen Haare Mélisandes, in zu konkret realisierten Bildern.
So bleibt Michaela Selinger in der Hauptrolle ein verlorenes
Wesen zwischen moglichen Konzepten, passiv und konturlos den
Ereignissen ausgeliefert. Mit Vincent le Texier hat Essen
einen kraftvollen, manchmal leider arg vordergrundig bellenden
Golaud, der seine Figur am Ende immer mehr in die Richtung des
Gesellschaftsdramas entwickelt.

Konkretisierte
Symbole: Die Haare
der Mélisande 1in
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der Bildidee der
Essener
Inszenierung. Foto:
Aalto-Theater
Essen.

Auch der schonstimmige Jacques Imbrailo bleibt als Pelléas
eher ein passives Wesen, unheilvoll verstrickt in die lastende
Atmosphare des Hauses. Wolfgang Schone als Arkel und die mit
grandios gereifter Stimme singende Doris Soffel als Genevieve
sind die erstarrten, untoten Bewohner dieses unheilvollen
Raumes; ihre Rolle wird sinnfallig unterstidtzt durch die
Kostume von Andrea Schmidt-Futterer, die sich im
historisierenden und in einem zeitlos eleganten Arsenal von
Ausdruckswerten bedienen. Getragen von wunderbar geatmeten
Linien, von den bis zum Verldoschen gedampften Piano-
Schattierungen der Musik und der gestalterischen Raffinesse
des Dirigenten konnen sich die Sanger drucklos frei entfalten.
Und staunend ob dieses asthetischen Wunders gewinnt der Satz
Arkels noch eine Bedeutung Uber das Drama hinaus: ,Man bedarf
der Schonheit, wenn der Tod neben einem steht.”

Musiktheater Zur Shoah:
Essener Jidin steht im
Mittelpunkt

geschrieben von Werner Haullner | 25. Juni 2013
Als das Unheil begann, Gestalt anzunehmen, wohnte Perl

Margulies in Essen. Mit ihrem Mann Benzion (oder eingedeutscht
Benno) fiihrte sie ein Geschaft. Eine ganz normale Hausfrau aus
der biirgerlichen Mittelschicht wird 2012 zur Protagonistin
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einer Oper. ,Refidim Junction“ heiBt das Werk des Jerusalemer
Komponistin Magret Wolf. Uraufgefiihrt wurde das Musiktheater
nun in einer beispielhaften Zusammenarbeit von Musikhochschule
und Theater Wiirzburg. Und die Essener Jiidin spielt darin eine
Hauptrolle. Sie war eines von Millionen Opfern des
nationalsozialistischen Rassenwahns.

Friuhes Opfer des
Rassenwahns: Perl Margulies
lebte bis 1933 in Essen.
Foto: privat

In ,Refidim Junction” stellt Magret Wolf Briefe zweier
judischer Frauen gegenuber, der Wiurzburger Dichterin Marianne
Rein und der Essenerin Perl Margulies. Beide werden Opfer der
Verfolgung: Die junge Lyrikerin wird 1941 nach Riga
deportiert, wo sich ihre Spur verliert: Sie ist vermutlich
verhungert oder erfroren. Perl Margulies taucht in Mannheim
bei Verwandten unter, nachdem ihr Mann schon 1933 aus
Deutschland geflohen ist. Ein qualendes Jahr lang muss sie auf
das Visum warten, das ihr und ihren Kindern die Ausreise nach
England ermoglicht. ,Wir erreichten London am Sonntag, den 12.
Mai 1934“, schreibt Perls Tochter, Alice Shalvi, 1im
Programmheft.

Die Zeit dazwischen spiegelt sich in rund einhundert Briefen,
aus denen Magret Wolf fur ihre ,szenisch-dokumentarischen
Aktion"” Zitate ausgewahlt hat. Es sind keine Briefe Uber den
Holocaust, aber sie lassen in all ihren alltaglichen


http://www.revierpassagen.de/13853/musiktheater-zur-shoah-essener-judin-steht-im-mittelpunkt/20121119_1715/margulies-perl

Bemerkungen, in den beilaufigen Bemerkungen, aber auch 1in
manch verborgenem, bitterem Sarkasmus das Bose mitschleichen.
Die allgegenwartige Bedrohung, die Verfinsterung der
Atmosphare wird greifbar.

,Wir hatten ein sehr kultiviertes Haus“, erinnert sich Tochter
Alice. ,Ein Grammophon, Aufnahmen mit Beniamino Gigli, Jan
Kiepura, beruhmte Kantoren, Oper, Kino, Theater.“ Schon 1932
war der antijudische Reflex — nicht nur in Essen — greifbar:
»Eine Auffuhrung des ,Kaufmann von Venedig‘’ weckte so viel
antisemitisches Gift im Publikum, dass meine Eltern aus Angst
aus dem Theater flohen”, berichtet Alice Shalvi. Im Juni 1933
durchsuchte die Gestapo die Essener Wohnung der Familie
Margulies — in deren Abwesenheit. Benzion Margulies floh nach
London.

Die Mutter versuchte, das Geschaft abzuwickeln, litt unter dem
alltaglichen Terror der kleinen Nadelstiche. Als polnische
Judin — geboren 1893 in Galizien — hatte Perl Margulies bis
dahin ein Aufenthaltsrecht. Noch 1933 erfolgte die Ausweisung
und der Wettlauf mit der Zeit begann. Die Familie tauchte in
Mannheim unter; die Verwandten dort behandeln sie verachtlich;
der Schmerz schlagt sich in vielen Berichten Uber verletzende
AuBerungen und abwertendes Verhalten nieder. Fir Perl
Margulies war die Zeit bis zur Ausreise elend und trostlos,
gepragt vom schrecklichen Warten und zehrender Ungewissheit.

Zweli Jahre hat Wolf an ihrer ,szenisch-dokumentarischen
Aktion“ gearbeitet; der Eindruck der Urauffuhrung war
uberwaltigend: Das liegt sicher auch am Thema, und zwar
jenseits politisch korrekter Betroffenheitskultur. Es liegt
aber auch an der fordernden Verbindung einer formal
ausgereiften, klangstarken Musik mit einem Libretto, das sich
vom Erzahlen fernhalt, das Dokumente sprechen lasst, das den
unbeschreiblichen Terror der eiskalt funktionierenden Nazi-
Vernichtungsindustrie aus erheblicher Distanz und gleichzeitig
tiefster Betroffenheit kinstlerisch gegenwartig setzt.



Szene aus ,Refidim Junction®“
in Wdrzburg. Foto: Nico
Manger

Das 1ist ein erhebliches Risiko, denn nach Adornos
apodiktischer Verweigerung eines asthetisch-kunstlerischen
Zugangs zum Ungeheuerlichen (nach Auschwitz ein Gedicht zu
schreiben, sei barbarisch) hat es lange gedauert, bis sich die
Kunst an das Thema wagte. Das Tabu nutzte denen, die am
liebsten alles vergessen und auf sich beruhen lassen wirden:
Verfemte Komponisten und Werke etwa blieben weiterhin
unaufgefuhrt. Es half aber auch nicht bei dem, zu dem sich
Kunst berufen fuhlen kann: das Unsagbare, die tiefste Schicht
des Entsetzens, aber auch der Scham, der Schuld, des Versagens
zu ,verdichten” und damit, wenn auch nicht begreifbar zu
machen, so doch wenigstens eine Anndherung zu erméglichen.
Zwar schlieft die zwangslaufige ,Asthetisierung des Grauens“,
die Dramaturg Christoph Blitt zu Recht im Programmheft
befurchtet und untersucht, die Gefahr ein, Bosheit, Terror und
Leid in ihrer unmittelbaren Wucht zu verkleinern (was 1im
Ubrigen schon jede ,Erzdhlung” tut).

Jedoch ist eine kunstlerische Bewaltigung in der Lage, dem
Unbegreiflichen einen Begriff zu geben und es damit in seiner
Tragweite, Komplexitat wund furchtbaren Unmittelbarkeit
gegenwartig und kommunizierbar zu machen. Und ein Medium wie
das Musiktheater, das alle Sinne des Menschen anspricht und
seine emotionalen Tiefenschichten erreicht, kann unter
Umstanden eine tiefere Wirkung erzielen als eine nlchtern-
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kihle, auf den Verstand zielende, scheinbar objektive
Dokumentation.

Magret Wolf hat das Dokumentarische und das Theatralische —
sie nennt es ,Aktion“ —miteinander verbunden und damit
gegenseitig erhoht: Die Briefe der judischen Frauen sind
private Dokumente, in denen die Schrecken der Zeit meist nur
in Andeutungen vorkommen, die sich um Alltag und Familie, um
Liebe, Zweifel, Angst und Not drehen. Aber wie in diesen oft
einfachen Satzen das BOose mitschleicht, das der einen der
Frauen das Leben, der anderen Heimat und Existenz kostet, ist
wegen seiner nicht greifbaren, aber allgegenwartigen Drohung
verstorend.

Wolf zieht in das Stuck drei Ebenen ein: Die unmittelbarste
ist die der beiden Frauen, verkorpert durch je eine Sangerin
und eine Schauspielerin. Katja Beer (Sopran) und Charlotte
Sieglin (Sprechrolle) sind Marianne — dunkelblonde, 1lange
Haare, hochgewachsene Figur, vermutlich blaue Augen: das
,deutsche Madel” des Rassenwahns nicht nur der Nazis. Die
Sangerin Judith BeifuB und die Schauspielerin Britta Scheerer
ubernehmen die Rolle der Perl: dunkelhaarig, braunaugig,
weiche Formen.

Britta Scheerer
(Links) und Judith
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Beifuls als ,Perl”
in ,Refidim
Junction®. Foto:
Nico Manger

Fur das Quartett bedeutet der Abend pausenlose
Hochkonzentration. Kaum ein Moment bleibt ihnen, aus der
Prasenz auf der Spielflache auszubrechen. Schreien, Flehen,
Protestieren; Einsamkeit, Angst, Resignation; verhaltene
Nachdenklichkeit, flammende Wut, Verletzung und Sehnsucht nach
Nahe: die Gefuhlslagen der Briefzitate konnten unterschiedlich
nicht sein. Aber selbst in der banalsten Bemerkung -
Wollsocken anziehen, Unterwasche suchen - schwingt die
Bedruckung der Zeit mit, wird am einzelnen Schicksal greifbar,
was es bedeutete, in dieser Zeit zu den Opfern zu gehoOren.

Die Ebene, die Menschen zu Opfern macht, ist in einer Video-
Installation prasent. Sandra Dehlers Buhne meidet jede Form
von plakativer Unmittelbarkeit. Es rollen einfach die
Bestimmungen ab, die zwischen 1933 und 1942 erlassen wurden,
um den Juden das Leben erst einzuschranken, dann praktisch
unmoglich zu machen und schlieBlich zu nehmen. Es 1ist zu
lesen, wie furchtbares juristisches Handwerk Zug um Zug
Willkir in Gesetzesform gieRt — bis schlieBlich die Zlge
fahren, nach Riga, nach Stutthof, nach Auschwitz und wie die
Orte des Grauens alle heifen. Schreiendes Unrecht wird zu
positivem Recht formuliert, hinter dem sich die Tater
jahrzehntelang verstecken konnten. Die burokratisch perfekte
Machart lasst einen KloB im Hals wachsen. An alles war
gedacht, selbst an die — untersagte — Tatigkeit judischer
Schaufensterdekorateure.

Mit dieser Ebene korrespondiert, wie eine Reaktion, ein
Gebetstext von Rywka Kwiatkowski aus dem Ghetto tédz: ,Ich
habe keine Gebete mehr“. Der Chor zieht eine Zwischenebene
ein: Er liest die Namen der 202 Wirzburger, die auf der
Deportationsliste der Gestapo am 27. November 1941 standen.



Schicksale werden benannt, Opfer bekommen einen Namen,
Marianne und Perl reihen sich ein in ihren unendlichen Zug.

Das Orchester, das Ulrich Pakusch mit souverdner Ubersicht
leitet, besteht aus Studierenden der Hochschule. Die ubliche
Besetzung 1ist angereichert mit achtfach besetzter Perkussion
und Harfe. Cembalo und zwei Akkordeone spielen eine
charakterisierende, auf die handelnden Personen bezogene
Rolle. Magret Wolf, die in Wien Judaistik und Vergleichende
Musikwissenschaft studiert hat, verwendet ,patterns”, also
motivisch-melodische Bausteine, die sich permanent wandeln;
eine zunachst repetitiv anmutende Musik, deren klangliche
Variabilitat und formale Flexibilitat schnell einsichtig wird.
Das Orchester agiert hinter dem Projektionsvorhang, der zu
Beginn des Stucks einen friedlichen Wald zeigt: eine
Naturidylle mit dem Hauch eines Friedhofs, trugerisch und
unheilkindend.

Die Inszenierung von Kai Christian Moritz — langjahriges
Mitglied des Schauspielensembles des Wirzburger
Mainfrankentheaters — setzt auf die Spannung von strenger,
ritualisierter Bewegung und genau beobachtetem, emotional
geladenem Spiel. An ihm liegt es nicht, dass vor allem zum
Ende des ersten Teils hin die Spannung zur Anspannung wird und
zu reiBen droht. Der Versuchung, zu viel in das Stuck zu
packen, ist Magret Wolf nicht entkommen: Der Zuschauer erlebt
das Wachsen des Drucks gleichsam korperlich mit. Doch die
Gefahr der Uberreizung durch das Trommelfeuer der Emotion ist
konkret. Es ist auch Moritz‘ Regie zu verdanken, dass es nicht
zum Ubersprung von extrem herausgeforderter Betroffenheit zu
innerlicher Abstumpfung kommt.

Dem Stuck waren weitere Auffuhrungen zu wiunschen; das Thema
ist auch 67 Jahre nach dem Ende der Shoah bedruckend aktuell.
Und Wolfs Musiktheater ist ein Teil der Erinnerungskultur, die
dem Vergessen um der Opfer und der Zukunft willen
entgegenwirkt.



Perl Margulies hat Essen nicht mehr wiedergesehen. Vermutlich
wollte sie das auch nicht mehr. Sie starb am 21. November 1962
in Jerusalenm.

Noch zwei Auffuhrungen sind in Wurzburg geplant am 22. und 24.
November. Tickets: (0931) 39 08 124.

Grundkurs Musik, zuweillen
herzbewegend: Joachim Kaiser
erklart die Welt der Klange

geschrieben von Bernd Berke | 25. Juni 2013
Das Publikum fragt — der Kritiker antwortet. So ist Joachim
Kaisers Buch ,,Sprechen wir iiber Musik” entstanden.

Der Mann, der seit vielen Jahrzehnten vor
allem fur die Siuddeutsche Zeitung uber so
genannte E-Musik schreibt, hat sich auf
seine etwas alteren Tage nicht gescheut, in

ﬁpﬁgﬁiii einem Videoblog aufzutreten, um auf Fragen
SEHhtﬁlt\ der geneigten Leser und User einzugehen.
WIR UBER Dass das Ganze zu einem gedruckten Buch
MUSIK geronnen ist, verwundert ebenso wenig wie

die Tatsache, dass parallel ein HoOrbuch
erscheint. Der Urheber liest leidlich, mit
etwas schiutter gewordener Stimme, seine
Tochter Henriette fiUhrt Regie.

bine kleine Alaenit- kounde

Was ist eigentlich ,deutsch” an deutscher Musik? Wer war
besser: Bach oder Mozart? Warum muss es eigentlich
Musikkritiker geben? Mag auch manche Frage reichlich unbedarft
klingen, so gilt doch bei diesem Grundkurs letztlich die
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Sesamstralen-Weisheit: Wer nicht fragt, bleibt dumm. Joachim
Kaiser lasst sich offenbar herzlich gern herbei, unterhaltsam
auf allerlei Wissbegier einzugehen. Apropos herzlich: Eine
seiner Lieblingsvokabeln zur Kennzeichnung grandioser Musik,
so verrat er, sei ,herzbewegend”“. Doch auch er hat naturlich
vielfach die Erfahrung aller ernsthaften Rezensenten gemacht:
Einen ,Verriss® zu schreiben, das sei bedeutend leichter, als
ein fundiertes Lob zu formulieren.

Kaisers Ausfuhrungen geraten jeweils kurz und knapp, er greift
vielfach rasch und bereitwillig zu Anekdoten. Selten geht er
analytisch vor, sondern stellt lieber — gestitzt durch immense
Horerfahrung — Qualitats-Behauptungen auf, an die man sich
halten kann oder auch nicht. Er kommt nicht umhin,
gelegentlich den Partyplausch zu bedienen. Seht her, wie
leichtfuBig man uber Klassik parlieren kann (und dabei auch
schon mal haarscharf am Gemeinplatz entlang schrammt).
Naturlich darf bei all dem der Gestus des ,Ich kannte sie alle
personlich” nicht fehlen. Motto: Als ich einst mit Karajan
beisammen sal.. Nun ja, ein solcher ,GroBkritiker® darf das
immerhin mit gewissem Recht sagen.

Tatsachlich mag es ja fur den Laien spannend sein, zu
erfahren, wen einer wie Kaiser fur das Nonplusultra des
Pianistentums halt: Rubinstein oder Horowitz? Unterwegs
gelingen ihm jedenfalls immer wieder Textpassagen, die Lust
aufs Horen der genannten Werke wecken. Dabei bewegt er sich
uberwiegend auf langst bestens befestigten Pfaden: Indem er
erlautert, was die GroBe etwa von Richard Wagner, Wilhelm
Furtwangler, Franz Schubert oder Maria Callas ausmacht,
schlieRt er zumeist weit offene Tiren auf. Ubrigens 1&sst er
es auch durchgehen, wenn jemand Mozarts ,Kleine Nachtmusik“
mag, denn irgend etwas misse ja dran sein an solchen popularen
Stuckchen. Hauptsache, man werde durch sie auf andere
Schopfungen neugierig.

Freilich werden auch flugs die feineren Unterschiede zwischen
Stretta- und Cabaletta-Schlussen (Einzelheiten bitte selbst



nachlesen) erwogen, oder es wird das fragile Wesen von Pausen
und Stille ein wenig ausgelotet. Kaiser relativiert das sonst
so gedankenlos benutzte Wort ,Hochkultur®. Franz Schubert, so
Kaiser, habe seinerzeit zur ,Subkultur® gehdrt — im Gegensatz
zum bereits etablierten Beethoven, der zur Hochkultur gezahlt
habe. Einige Jahre fruher misste demnach Beethoven seinerseits
»underground” gewesen sein. Ein Gedankengang, der seinen Reiz
hat und nebenher auch den markigen Rockspruch ,Roll over
Beethoven” auf NormalgroBe schrumpfen lasst.

Aus dem Herzen spricht mir Kaiser, wenn er gegen egozentrische
Werkzertrummerer eines Uuberzogenen ,Regietheaters” angeht,
denen Sinn und Form eines Theaterstucks oder einer Oper
einerlei sind. Dem entspreche eine weit verbreitete Marotte
der Kritik, welche die Sangerleistungen oft nahezu ignoriert,
wie Kaiser zugespitzt darlegt: Uber 200 Zeilen werde
weitschweifig das Fur und Wider des Regiekonzepts ausgebreitet
— ,und ganz zum Schluss heiBt es knapp: ,Der sang leis, und
der sang laut.’“

Joachim Kaiser: ,Sprechen wir iiber Musik. Eine kleine Klassik-
Kunde.“ Siedler Verlag, 176 Seiten, 16,99 Euro.

Als Horbuch: 2 CD, ca. 2 Stunden und 6 Minuten, Der Horverlag,
19,99 Euro.

(Buch und Horbuch erscheinen am 19. November)

Videotrailer mit Joachim Kaiser und Leseprobe (Werbematerial
des Siedler-Verlages):
http://tinyurl.com/cdrdx93

Eine Blihne fur den


https://www.revierpassagen.de/13724/eine-buhne-fur-den-spitzentanz-ballett-am-rhein-mit-b-13/20121114_2108

Spitzentanz: Ballett am Rheiln
mit b.13

geschrieben von Eva Schmidt | 25. Juni 2013
Nach zahlreichen Performances auf Industriehalden, in

Fabrikhallen oder genreiiberschreitend im Museum ist es
tatsachlich wieder einmal eine interessante Erfahrung, ein
klassisches Ballett zu sehen: Virtuoser Spitzentanz im weifen
Rockchen, Tanzerinnen leicht wie Pusteblumen, ihre Bewegungen
akkurat, perfekt und hochmusikalisch.

Und die Musik kommt nicht vom Band. Auf allerhochstem Niveau
bietet der dreiteilige Ballettabend b.13 des Balletts am Rhein
Disseldorf Duisburg, ausgehend von George Balanchines
»Concerto Barocco”, uber Hans van Manens ,Kleines Requiem“ bis
hin zu Martin Schlapfers ,Ungarischen Tanzen”, einen kurzen
Gang durch die Tanzgeschichte.

Dabei ist Balanchines Choreographie zu Bachs Musik von 1941
strenggenommen naturlich ,neoklassisch“ zu nennen, auch weil
er die klassische Formensprache behutsam zu variieren beginnt.
Trotzdem: Die Tanzerinnen im Eroffnungsstuck bewegen sich als
homogene Einheit, die auch der einzige hinzukommende Tanzer
nicht zu storen vermag. Der Buhnenhintergrund ist lichtblau,
ansonsten zahlen nur Musik und Bewegung, andere Ablenkungen
sind nicht zugelassen. Erstaunt stellt man fest: Das genugt
vollkommen, zumal auch das Zusammenspiel mit den beiden
Violinen perfekt funktioniert.

Zeitsprung: In Hans van Manens Choreographie von 1996 sind
Beziehungen das Thema. In einer Art Reigen stort immer ein
hinzukommender Tanzer den innigen Pas de deux des tanzenden
Paares. Eifersucht, Zorn und Leidenschaft sorgen fur eine
emotionale Hochspannung, die die Tanzer in eine vibrierende
Korpersprache ubersetzen. Dabei entwickeln sich auch
unvorhergesehene Konstellationen: Finden zwei Manner zusammen,
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muss die Frau alleine bleiben. Fur einen unglucklichen Ausgang
spricht, dass van Manen das Stuck fur eine ungerade Zahl von
sieben Tanzern konzipiert hat. Einer wird schlieRBlich einsam
sein — doch wer weil, vielleicht kann er so zu neuen Ufern
aufbrechen?

bl3 Ungarische Taenze, FOTO:
Gert Weigelt

Als erwarteter Hohepunkt des Abends springt Martin Schlapfer
mit seiner Urauffihrung von Brahms‘ ungarischen Tanzen einen
Schritt weiter in die Gegenwart. Energie, Lebensfreude und
suffige ,Zigeunermusik”, schwungvoll dargeboten von den
Dusseldorfer Symphonikern, zeigen Temperament und Spielfreude
der Compagnie. Aufbauend auf dem klassischen Repertoire eines
Balanchine sowie den Errungenschaften des modernen Tanzes
eines Hans van Manen, zeigt Schlapfer hier wieder seine ganz
eigene, wunderbar ironische Tanzsprache. Da wedeln die Tanzer
mit ungarischen Fahnchen, nur eine hat sich die europaische
Flagge umgehangt, darunter bleibt sie nackt, um dann verschamt
von der Blhne zu schleichen.

Auch das Zigeunerleben hat mit idyllischen Vorstellungen wenig
zu tun. So lustig die Tanze, so hitzig bricht das Temperament
auf — bis hin zur angedeuteten Vergewaltigung am Buhnenrand.
Die halbstarken Manner tragen Schlagstocke und das alte
Bauernpaar in Tracht wird zum Schluss kalt und steif von der
Bihne getragen. Man braucht die alten Leutchen nicht mehr, die
Zukunft gehort den Individualisten. Das ist allerdings eine
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Steilvorlage flr die groRartigen Tanzer des Balletts am Rhein,
ihrer Lust an der Improvisation und an der kreativen
Ausgestaltung der Charaktere. So wird der (politische)
Kommentar zu Ungarn zugleich durchdrungen vom Lebensgefihl der
Tanzer heute, das sie heraustreten lasst aus dem tanzerischen
Kollektiv.

Auf diese Weise stellt der Tanzabend eine innere Verbindung
her zwischen seinen drei Choreographien, die auch zu einem
tieferen Verstandnis dessen flihren, was wir heute auf
Tanzblihnen sehen — ebenso wie in Fabrikhallen.

www.ballettamrhein.de

Die spinnen, die Bonner:
Theater um , Norma“

geschrieben von Eva Schmidt | 25. Juni 2013

Was ware auf einer Opernbiihne zu sehen, wenn das mit der
Sparpolitik im Kulturbetrieb so weiter ginge? Nichts!
Brandmauer, kalte Scheinwerfer, schwarze Biihnenbretter.
Florian Lutz‘’ Inszenierung von Bellinis ,Norma“ in Bonn
thematisiert ein solches Schreckensszenario, dessen
Realisierung mancherorts gar nicht mehr so fern liegt.

Man denke nur an die neuesten Nachrichten zur SchlielBung des
Schauspielhauses in Wuppertal oder die Fusionsphantasien, die
die Bonner Kulturpolitik selbst nach Koln schielen lasst. Vom
Drama um den geschassten Kolner Opernintendanten Uwe Eric
Laufenberg ganz zu schweigen, der wegen Etatstreitigkeiten
buchstablich vom Hof gejagt wurde. Das Bonner Publikum
allerdings goutiert den Einbruch der Realitat in die schodne
heile Opernwelt keineswegs. Es mOchte seine Belcanto-Arien
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unter keinen Umstanden durch eine hinzuerfundene Sprechrolle
(Roland Silbernagl) unterbrochen sehen, die in der ,Norma“ fur
eine Art reflexive Ebene steht: Das Schicksal der Druiden-
Priesterin unter romischer Besatzung wird hier gelesen als
Kampf der Kunstlerpersonlichkeit mit dem Intendanten, der
Nebenbuhlerin, dem untreuem Liebhaber aus B-Promi-Kreisen und
den Bedingungen unter denen heute eine Norma-Produktion auf
einer Opernbuhne entstehen konnte — einschliellich drohendem
Sparzwangs.

THEATER BONN :

NORMA/Foto:Thilo
Beu

So interessant diese Regie-Idee, so heikel die Umsetzung:
Tatsachlich gehen die teilweise etwas holzern getexteten
Einwiurfe des fiktiven ,Intendanten” an die Schmerzgrenzen des
Musikliebhabers. Gnadenlos quatscht der Impresario als
Fremdkorper ins Orchesterspiel, unterbricht Handlungsfluss und
manche schwelgerische Melodie. Mit einem Wort: Er nervt
ungeheuer. Das Publikum, bis auf auBerste gereizt, brullt ihn
regelrecht nieder, kurz davor, den armen Mimen von der Buhne
zu zerren und ihn aus seinem eigenen Saal zu werfen.
Gleichzeitig befindet sich diese Inszenierung gerade hier an
ihrem neuralgischen Punkt. Denn schliefBlich: Wo kann man
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ungestort eine ,Norma“ sehen, wenn es kein Opernhaus mehr
gibt, das es sich leisten kann, sie auf die Buhne zu bringen?

Glucklicherweise ist es in Bonn (noch) nicht ganz soweit und
deswegen gibt es nach anfanglicher Kargheit eine Kulisse aus
hereingerollten Baumen und eine Menge Gallier, die als
Asterix-Figuren kostumiert sind. Aullerdem eine Norma (Miriam
Clark), die ihre Partie mit groBer Meisterschaft singt und
eine Adalgisa (Nadja Stefanoff), deren Stimme ebenfalls eine
Entdeckung ist. George Oniani als Pollione und Ramaz
Chikviladze als Oroveso meistern ihre Partien souveran und mit
der notigen Leidenschaft. Die vielzitierte Arie ,Casta Diva“
gab dann auch zu Schwarmereien Anlass — egal ob im Abendkleid
oder im Comic-Kostum gesungen. Dank der groBartigen Besetzung
und dem engagierten Spiel des Beethovenorchesters kamen die
Opernfreunde doch noch auf ihre Kosten und sparten auch nicht
mit Applaus fur die (wahren) Kinstler.

www . theater-bonn.de/production.asp?ProductionID=668

Tschaikowskys ,Mazeppa“ 1in
Krefeld: Triste Orte ohne
Ausweg

geschrieben von Werner Haullner | 25. Juni 2013

Diese Liebe freut sich schwarmerisch auf ihre Erfiillung. Aber
sie erreicht, wie so oft bei Tschaikowsky, ihr Ziel nicht.
Gegen sie steht nicht nur ein verbohrter Vater, sondern auch
eine politische Intrige. Und am Ende regieren Tod, Wahnsinn,
Leere. Piotr Iljitsch Tschaikowskys Thema ist immer wieder die
unkonventionelle Liebe: So ist es in ,,Eugen Onegin“, so ist es
auch in ,Mazeppa“. Das selten aufgefiihrte Werk steht in dieser
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Spielzeit in Krefeld auf dem Programm.

Eine kluge Wahl, mit der sich der neue GMD Mihkel Kutson
vorstellt und sofort Interesse weckt: Der estnische Dirigent,
der bisher GMD am Landestheater Schleswig-Holstein war, wahlt
keines der ublichen ,Chefstiicke” fir sein Entrée. Das ist
sympathisch und lasst am Niederrhein auf frischen Wind hoffen.

»Mazeppa“ ist nach ,Eugen Onegin® und ,Pique Dame” die dritte
Puschkin-Vertonung Tschaikowskys, die am Krefeld-
Monchengladbacher Haus gezeigt wird. Die pessimistischen
Sujets, die an der traurigen Verfassung der menschlichen Seele
keinen Zweifel lassen, kamen dem homosexuellen Komponisten,
der zeitlebens um innere Stabilitat und aullere Akzeptanz rang,
offenbar sehr entgegen. Das Biografische spielt bei
Tschaikowsky — auch in den spaten Sinfonien - eine
gewichtigere Rolle als bei anderen Komponisten.

Die Liebe zwischen der blutjungen Tochter =eines
GroBgrundbesitzers und dem wesentlich alteren Mazeppa
scheitert zunachst am Einspruch des entsetzten Vaters, der in
der ehrlichen Liebe der beiden Menschen eine Verirrung und in
dem Kosakenfuhrer einen Lustling sieht. Die beiden setzten
sich gegen Kotschubej, den Vater, durch: Maria verlasst ihre
Familie, zieht mit ihrem Geliebten weg. Doch sie will nicht
akzeptieren, dass sie hinter Mazeppas politischen Ambitionen
zuruckstehen soll.

Zum inneren Bruch kommt es, als Mazeppa ihr die Hinrichtung
ihres Vaters eroffnet: Kotschubej hatte dem Zaren Mazeppas
Plane fir die Unabhangigkeit der Ukraine verraten, ist aber
Opfer seiner eigenen Intrige geworden. Der Machtmensch zogert
nicht, den Vater Marias seinem nationalen Ehrgeiz zu opfern.
Doch der Aufstand gegen den Zaren scheitert ..
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Unwirtliche Orte der Gewalt:
Die Buhne Kathrin-Susann
Broses thematisiert das
Gefangensein. Foto: Theater
Krefeld-Monchengladbach

Tschaikowsky, der das Libretto weitgehend selbst erarbeitet
hat, kann an diesem Stoff alle Aspekte seiner musikalischen
Charakterisierungskunst ausleben: Sie reicht von der
wehmutsvollen Lyrik, wie wir sie von der jungen Tatjana
(,Eugen Onegin®) kennen, bis hin zu kraftvollen Eruptionen von
Wut, Enttduschung, Rache wund Aggression. In der
Instrumentation zeigt sich Tschaikowsky auf der HOhe seines
Konnens. Die ergreifenden, von russischer Kirchenmusik-
Tradition grundierten Chore (Maria Benyumova) erinnern an den
zehn Jahre vor ,Mazeppa“ uraufgefuhrten ,Boris Godunow“:
Tschaikowsky hat in seiner Oper von 1884 nicht nur einen
historischen Stoff aus der russischen Geschichte gewahlt,
sondern scheint sich auch musikalisch mit dem Vorwurf einer zu
westlich orientierten Musiksprache auseinanderzusetzen.

Kitson spornt das Orchester an, seine Klang-Konzeptionen
aufzunehmen. Die wuchtigen Momente der kriegerischen Aktion,
das Schlachtengemalde des Zwischenspiels zum Dritten Akt, die
unruhevollen ,Reiterfiguren” der Ouverture spielen die
Symphoniker mit Energie und Engagement. Wird es ruhiger und
leiser, sind Piano-Schattierungen oder Mezzoforte-Delikatesse
gefragt, poltern die Orchestergruppen oft weiter, lassen auch
den elegisch-eleganten Tschaikowsky-Tonfall vermissen. Mihkel
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Kutson wird in Krefeld noch Aufbauarbeit zu leisten haben.

Mit dem Mazeppa Johannes Schwarskys steht ein kraftvoller Mann
auf der Buhne, der zu herrischer Entschlossenheit wie zu
sehnsuchtsvoller Nachdenklichkeit, zum Liebesschwur wie zum
Rachebekenntnis den richtigen Ton findet. Seine grofe
Soloszene im zweiten Akt gestaltet er emotional facettenreich.
Schwarsky erhellt mit stimmlichen Mitteln die komplexe Psyche
dieses Helden, der sich zur gescheiterten Figur entwickelt.
Anders Heik Deéinyan als Kotschubej, der trotz beeindruckender
Tiefe und manch beruhrender Stelle — vor allem im Angesicht
des Todes — seinen Bass nicht aus einer gewissen Befangenheit
befreien kann.

Freies, lockeres Singen hort man auch von Satik Tumyan als
Mutter nicht. Sie gibt der Figur der Ljuboff ein treffendes
darstellerisches Profil, zeigt ihren Stolz, 1ihre
Hilflosigkeit, ihre innere Not. Aber bruchlose Registerwechsel
und Flexibilitat gehen ihr ab. Mit Carsten SuUB steht ein Tenor
auf der Buhne, der den dramatischen Momenten seiner Partie
durchaus gewachsen ist. Aber sein Andrej bleibt in der Hodhe
stumpf; der Ton will nicht gut gestutzt erbluhen.

Izabela Matula, neu engagiert, hat als Maria im ersten und
dritten Akt Momente, die aufhorchen lassen: madchenhaftes
lyrisches Leuchten, die selbstvergessen sich weiterspinnenden
Phrasen des Endes, das beruhrende Wiegenlied. Im zweiten Akt
geht ihr die Stimme o6fter vom Atem, wird flach und unstet.
Zudem verordnet ihr die Kostumbildnerin Alexandra Tivig
strenge Frisur und Kluft einer Funktionarin, wahrend sie im
letzten Akt das aufgeldoste Haar einer Lucia di Lammermoor der
russischen Steppe tragen muss. Facetten der Figur erschlielt
das schwerlich.

Die Inszenierung 1ist Helen Malkowksy anvertraut, die 1in
Nirnberg einen komplexen ,Fliegenden Hollander“ und Reimanns
»Melusine” mit viel Sensibilitat auf die Buhne gestellt hat.
Seit 2010 ist sie am Theater Bielefeld unter anderem mit



Brittens ,Peter Grimes” hervorgetreten. Eine gute Wahl, denn
Malkowsky weill die Geschichte spannend zu erzahlen, ohne auf
dieser Ebene steckenzubleiben. Ihr dominierendes Motiv ist das
Gefangensein, das sie bereits wahrend der OQuvertire
thematisiert: Kotschubej vegetiert bereits hinter Gittern; das
Geschehen entwickelt sich wie aus einer Ruckblende heraus. Der
stolze, starre Patriarch ist ein Gefangener seiner selbst,
noch bevor er zum politischen Haftling wird.

Orangefarbene Girlanden, Bander und Accessoires zitieren die
ukrainische ,orange Revolution®“ von 2004. Sie brechen das
dominierende Graublau auf, mit dem Kathrin-Susann Brose ihre
Bihne als einen Ort der Tristesse und des auBeren und inneren
Elends kennzeichnet. Gefangnisgitter, Kerkertliren: An diesem
Ort gibt es kein Entrinnen. Vergeblich die Traume, die Helen
Malkowsky mit dem Bild einer Sternennacht eher vorsichtig
andeutet als aufdringlich vorzeigt. Friedliche Naturbilder an
der Wand von Mazeppas Bluro wandeln sich zu gespenstisch
drohenden Erscheinungen.

Hoffnungslose Zerstorung: Der
dritte Akt von Tschaikowskys
"Mazeppa" 1in Krefeld. Foto:
Theater Krefeld-Monchengladbach

Am Ende tragt Maria in ihrem Wahnsinn das Sternenbild mit sich
— Symbol verlorener Hoffnung, eines zerstdrten Traums. Mazeppa
verabschiedet sich mit den lapidaren Worten ,gehen wir“ in den
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Tod durch eigene Hand. Die zunehmende Verrohung dieser
Gesellschaft zeigt Malkowsky in immer eindringlicheren
Konfrontationen, die bis zur Vergewaltigung Marias durch einen
Trupp Soldaten reichen. Der Abgrund der Hoffnungslosigkeit
reift auf; die letzten Spuren der Liebe verwehen im Wiegenlied
der Maria fur ihren sterbenden Jugendfreund Andrej.

Malkowksy gelingt es, mit ,Mazeppa” eine uUberzeitliche Parabel
uber Menschen zu erzahlen, die Opfer ihrer selbst und ihrer
Zeit werden: gefangen in sich selbst und verstrickt in ihre
Leidenschaften, die mit dem dumpfen Druck des Unausweichlichen
auf ihnen lasten und doch von ihnen selbst entfesselt werden.
Eine sehenswerte Spielzeit-Eroffnung, die fur die Premieren
von Puccinis ,Suor Angelica”“ und ,Le Villi“ im Januar und
»Rienzi®“ im Marz 2013 viel hoffen lassen. Und nicht vergessen:
Mit Bellinis ,,Norma“, inszeniert von Thomas Wunsch, der im Mai
2012 so unerwartet verstarb, wird in Monchengladbach noch eine
Produktion gezeigt, die man nicht verpassen sollte!

Schwungvoller Start:
Gelsenkirchens neue
Ballettchefin 1im ,Ersten
Gang”“

geschrieben von Anke Demirsoy | 25. Juni 2013
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Wenn Drei um Eine buhlen:
Szenenfoto aus Bridget

Breiners Choreographie
»Sirs“ (Copyright: Costin
Radu)

33 Jahre lang stand der Name von Bernd Schindowski fiir den
Tanz in Gelsenkirchen. Nun ist der Wechsel da: Die gebiirtige
US-Amerikanerin Bridget Breiner wirkt fortan als
Ballettdirektorin am Musiktheater im Revier (MiR). Sie
arbeitet mit einer zwolfkopfigen Compagnie und mit Gasten, die
als Residenzkiinstler an das Haus gebunden sind.

Von vielen neuen Gesichtern ist daher zu berichten, von
frischem Schwung und von einem vielversprechenden Anfang. Der
erste Tanzabend, mit dem Breiner und ihre Compagnie sich jetzt
vorstellen, bietet unter dem Titel ,Der erste Gang!“ nicht
weniger als zehn verschiedene Choreographien. Ein ,bunter
Strauss”, wie von Intendant Michael Schulz angekindigt, wurde
zum Glick nicht daraus. Vielmehr reihen sich kleine Piecen von
namhaften Choreographen zu einem kurzweiligen Abend, der den
kinstlerischen Anspruch der neuen Ballettchefin gleichwohl
deutlich formuliert. Die in Ohio geborene Kinstlerin errang
Solisten-Positionen am Bayerischen Staatsballett, am Ballett
der Dresdner Semperoper und am Stuttgarter Ballett, bevor ihr
Weg ins Ruhrgebiet fuhrte. Tief im klassischen Repertoire
verwurzelt, vermag sie Spitzentanz wund modernes
Bewegungsvokabular mit glucklicher Hand zu verbinden.

Wie leicht ihr das gelingt, zeigt ihre Choreographie ,La
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Grande Parade du Funk” gleich zu Beginn. Aidan Gibson und der
ungemein athletische Joseph Bunn wirbeln in einem Pas de Deux
uber die Buhne, der glamourose Eigendarstellung durch
selbstironische Coolness wunterlauft. Es 1ist dieser
intelligente, zuweilen durchaus freche Humor, der den Abend
auch im weiteren Verlauf immer wieder einen Zentimeter vom
Boden abheben 1lasst. Wenn drei Tanzer in ,Sirs” um eine
kokette Dame buhlen (Maiko Arai), kommt das ritualisierte
Cowboy-Gehabe flieBend, synchron und herrlich lassig uber die
Bluhnenrampe.

Aber Breiners Compagnie fachert viele weitere Facetten auf.
Aufregend kraftvoll tanzt der Brasilianer Junior Demitre das
Solo ,Cultural Cannibalism® von Luiz Fernando Bongiovanni.
Seine raumgreifenden, von starker Rhythmik gepragten
Bewegungen wirken wie ein Manifest des Machismo: hochfahrend
und selbstsicher, lassig und provokant. Machtig legen auch
Kusha Alexi und Ivan Gil Ortega los, die ,In the Middle,
somewhat elevated” von William Forsythe mit Energie aufladen,
bis es wie gefahrvoller Wechselstrom zwischen ihnen flieft.

Die ruhigen Stucke des Abends hinterlassen keinen geringeren
Eindruck. Mit abgezirkelten, bis 1in die Fingerspitzen
kalkulierten Bewegungen durchmisst Bojana Nenadovic die
»Architektur der Stille“ von Edward Clug. Gemeinsam mit
Wieslaw Dudek weitet sie Renato Zanellos Pas de Deux zum
beruhmten ,Adagietto” von Gustav Mahler zu einer beruhrenden
Studie uber Aufbruch und Ermattung, Sehnsucht und Resignation.
Bridget Breiner selbst stellt sich mit dem Solo ,Tué” von
Marco Goecke vor.

Zu hektischen, quasi hyperventilierend gesungenen Chansons von
,Barbara“ tanzt sie mit flatterhaften, frenetischen
Bewegungen, die dieser Musik bis ins Detail entsprechen. In
ihrer neuen Choreographie ,,Blau Blue Bleu” zum ,Amerikanischen
Quartett” von Antonin Dvorak, inspiriert von Yves Kleins
Gemalden im Foyer des Musiktheaters, versetzt Breiner den
Traditionen des Klassischen Balletts freche Seitenhiebe. Die



eindrucksvolle, ungemein asthetisch beleuchtete Buhne von
Jurgen Kirner lasst dazu Kunstnebel in einem Glaskasten
zirkulieren.

,Der Erste Gang!“ war fur Bridget Breiner und ihre Compagnie
ein voller Erfolg. Wir sind gespannt auf Weiteres.

,Ruhri“ am Main: David Bosch
inszeniert in Frankfurt
Humperdincks ,Konigskinder”

geschrieben von Werner HauBner | 25. Juni 2013

Engelbert Humperdinck ist einer jener Ein-Opern-Komponisten,
von dem sich nichts im Repertoire gehalten hat als das zum
Weihnachtsmarchen verniedlichte grausame Kinderschicksalsstiick
,Hansel und Gretel”. Wissenschaft und Theaterpraxis haben
seine anderen Biihnenwerke mit dem vernichtenden Satz
eingesargt, dass der Meister an seinen ,friiheren Erfolg nicht
ankniupfen konnte”.

Gefahrdete kindliche Idylle:
Amanda Majewski als
Gansemagd 1in Humperdincks
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»Konigskinder® in Frankfurt.
Foto: Wolfgang Runkel

Gottergleich fallt die Rezeptionsgeschichte das Urteil, ohne
Bewusstsein fur ihre eigenen, hochst vorlaufigen Bedingungen.
Der Regisseur Peter P. Pachl hat vor Jahren auf ,Das Mirakel“
aufmerksam gemacht, ein einst ungeheuer erfolgreiches Theater-
Experiment von Karl Gustav Vollmoeller und Max Reinhardt mit
Musik Humperdincks — leider bisher vergeblich.

Einst erfolgreich, heute eine Raritat: Das gilt auch fur
Humperdincks zweite Oper ,Die Konigskinder“. An der Met, wo
sie 1910 uraufgefuhrt wurde, war sie einige Zeit ein sicheres
Repertoirestuck. In den letzten Jahren gab es Versuche, ein
neues Licht auf das spannende, den magischen Realismus eines
Gerhart Hauptmann und symbolistische Stromungen der Wende zum
20. Jahrhundert aufnehmende Sujet zu werfen. In der Intendanz
von Claus Leininger in Wiesbaden hat es Alois Michael Heigl
1991 eindrucksvoll realisiert; jungst haben grofle Hauser wie
Munchen und Zdrich eine neue Runde fur die ,Konigskinder“
eroffnet.

Frankfurt zieht nun nach und verpflichtete mit David Bo6sch
einen Regisseur, der in der Ruhr-Region seine ersten Arbeiten
gezeigt hat und als innovativer, origineller Theatermann in
Erinnerung bleibt: Viel geruhmt seine Shakespeare-
Inszenierungen in Essen (,Sommernachtstraum®, 2005) und Bochum
(,Romeo wund Julia“, 2004), seine jeder Verkopfung
widerstrebende Auseinandersetzung mit zeitgendssischen
Stucken, seine preisgekronten Arbeiten wie ,Viel Larm um
Nichts“ am Thalia Theater Hamburg.

Im Musiktheater hatte David Bosch diesen Erfolg nicht:
Vivaldis ,0Orlando furioso” in Frankfurt (2010) blieb in
schrillem Klamauk stecken; auch sein DebiUt in der Oper mit
Donizettis ,L‘Elisir d’'amore” am Miunchner Nationaltheater
wurde eher kuhl aufgenommen. Mit den ,Kbénigskindern® machte er
sich an einen Stoff, dem die Autorin Elsa Bernstein-Porges



zwar aus Marchenmotiven heraus entwickelt, aber nicht im
Marchen verharren lasst. Was im ersten Akt, mit Hexe,
Gansemagd und Konigssohn, noch mit vertrauten Figuren spielt,
entwickelt sich im zweiten fast zum Sozialdrama, um im letzten
Akt zu einer symbolistisch gepragten Nicht-Erlosungs-
Geschichte zu mutieren.

Bosch und sein Team Patrick Bannwart (Buhne), Frank Keller
(Licht) und Meentje Nielsen (Kostime) nahern sich diesen
verschiedenen Ebenen, indem sich die Geschichte aus der Sicht
der beiden Heranwachsenden — der Gansemagd und des Koénigssohns
— entwickeln. Der Zauberkreis des ersten Bildes entspricht der
Wahrnehmung eines Kindes: Die Gansemagd empfindet den Druck
der zweckmaBig organisierten Erwachsenenwelt; ihre
sErzieherin® wird folglich zur ,Hexe", die sich schon in der
Einleitung wie ein schwarzer Scherenschnitt am Horizont
abzeichnet.

Das Kind spiegelt sich im Brunnen — eine symbolistisch
geladene Chiffre — und genieBt Sonne und Tiere; die Hexe
drangt auf praktische Arbeit, deren Sinn freilich fur das Kind
undurchschaubar bleibt. ,Wirst du den Kessel spulen? Ist der
Brunnen nur gut als Spiegel?” sagt die Alte: Ein Vers der
exemplarisch fur die unterschiedlichen Perspektiven steht.

Das Libretto von Elsa Bernstein-Porges, die unter dem Pseudoym
~Ernst Rosmer” geschrieben hat, bleibt jedoch nicht im
Marchenhaften oder Psychologischen stecken — und Bannwarts
Buhne zeigt das 1in Uberzeugender Bildsprache:
Kreidezeichnungen kindlicher Spiele auf dem Boden,
ausgeschnittene Ganse und Blumen rundum aufgesteckt. Das Kind
entwirft sich seine Welt selbst. Sie beginnt, bruchig zu
werden, als der Konigssohn in sie eindringt. Die Entdeckung
des ,Du”“ und der Erotik entfremden die Gansemagd ihrer Welt.
Entrinnen kann sie ihr noch nicht; erst als ihr der
»Spielmann” den Weg weist, den Zauber zu zerreiBen, gelingt
der Ausbruch in neue Erfahrungsraume.



Der zweite Akt in der Hellastadt tragt noch am deutlichsten
die sozialkritischen Zige, die Bernstein-Porges im Sinn hatte:
Bosch erzahlt ihn als grimmige Parabel einer selbstgenlgsamen
Gesellschaft. Wie Maden aus einem Stuck Speck kriechen die
Birger aus den Kanalen ihrer ,Hollastadt” — so verkundet der
Zwischenvorhang mit dem abgesturzten korrekten ,e“ den Namen.
Der Herzensadel, mit ,Lieben und Leiden” errungen, gilt ihnen
wenig, mehr noch: Sie bemerken ihn nicht einmal. Nur ihre
Kinder weinen, als sie Konigssohn und Gansemagd aus ihrer
satten HOolle vertreiben. Diesen sinistren Karneval dumpfer
Selbstbezogenheit inszeniert Bosch zu wortlich, stellt dralle
Opernfiguren auf die Buhne. Da helfen auch die Schweinemasken
nicht viel weiter.

Zweiter Akt der
»Konigskinder” an der Oper
Frankfurt. Foto: Wolfgang
Runkel

Fir den sozialen Kaltetod des Konigskinder-Paares halt Patrick
Bannwart seine Buhne wist und 6de. Nur nutzt BoOosch die
konzentrierende Leere nicht, um dieses Sterben zu
transzendieren und der symbolistisch angelegte Figur des
Spielmanns eine neue Dimension zu geben. Er steht nicht fur
eine Art Kunst-Erloser, aber er ist eine sinngebende Gestalt,
die dem inneren Entwicklungsweg der Kinder, aber auch ihrem
Sterben die Bedeutung jenseits des Sozialdramas gibt. Das Lied
des Spielmanns, in die Herzen gesenkt, macht die Kinder
»5ehend”; die Auferstehung der Konigskinder in den Herzen gibt
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die Hoffnung auf eine neue Generation, fern der inneren
Blindheit der Hollastadt und ihrer in Begierden gefangenen
Bewohner.

Bosch verrat das Visionare dieses Finales, wenn der
vortrefflich singende und gestaltende Nikolay Borchev als
humpelnder Opern-Opa uUber die Buhne hipft, die Kinder ihre
Holzschwerter ziicken und das ,Happie Antt“ auf hochgehaltenen
Tafelchen konstatieren. Abwegig erscheint der Selbstmord der
Konigskinder per Schwertstreich. Er entwertet das Brot, das
die Gansemagd im ersten Akt backen muss, zum bloll peripheren
Requisit, wo es doch ein sinnstiftendes dramaturgisches Mittel
sein soll. Denn es ist nicht nur mit dem Todesfluch der Hexe
behaftet, sondern auch mit dem Spruch des Madchens: Der Esser
»mag das Schonste sehn, so er wunscht sich zu geschehn®. Bosch
findet kein theatrales Mittel, den symbolistisch-
transzendierenden Aspekt von Humperdincks Oper zu vertiefen.
Der dritte Akt verflacht, weil er sich zu wenig dem Sog des
Vorhergegangenen entzieht.

- 5% R\
Nur die Kinder verstehen den

Spielmann (Nikolay Borchev).
Foto: Wolfgang Runkel

Man darf annehmen, dass Frankfurts GMD Sebastian Weigle nicht
ganz unbeteiligt an der Wahl des Stuckes gewesen ist: Seine
Domane ist die deutsche Oper mit ihren Hohepunkten Wagner und
Strauss. Humperdinck ,Konigskinder” sind ein Zeugnis des
muhevollen Strebens einer ganzen Komponistengeneration, sich
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aus dem riesigen Schatten Wagners heraus ins Licht neuer Ideen
zu bewegen.

Humperdincks Schuler und des Bayreuther Meisters Spross und
Erbe Siegfried Wagner ist ein anderer dieser vergessenen
Generation, der im Licht einer neuen Rezeption gepruft werden
musste. Weitere sind zu nennen, etwa der langjahrige Strauss-
Vertraute Ludwig Thuille, ambivalente Komponisten wie Max von
Schillings oder die franzdsischen Vertreter des ,Wagnerisme”.
Vielleicht ware diese verdienstvolle ,Konigskinder“-Auffihrung
ein Impuls, sich dieser Epoche zuzuwenden? Der erfolgreiche
Intendant Bernd Loebe, der Anfang des Monats seinen Vertrag
bis 2018 verlangerte, hatte die Kapazitaten seines Hauses und
das Interesse des Publikums auf seiner Seite.

Und Sebastian Weigle bringt den Sensus flur diese Art von Musik
mit. Er macht mit dem wieder einmal ausgezeichnet disponierten
Orchester der Oper deutlich, wo die Anklange an Wagner liegen,
aber auch, wo sich Humperdinck entschieden von dessen Vorbild
abwendet. Weigle arbeitet kammermusikalische Finessen heraus,
die den Techniker Humperdinck in bestem Licht erscheinen
lassen, kennt aber auch den Herzenston der aufbrechenden
Melodik, den schimmernden Zauber der Klangkombinationen. Dass
er auf dem dreistindigen Weg durch Humperdincks Partitur auch
matte Momente durchrutschen liefl, sei nicht verschwiegen.

Mit dem Konigssohn hat sich das einstige Ensemblemitglied
Daniel Behle erfolgreich eine schwierige Zwischenpartie
erobert, die ihm weniger im 1lyrisch frei ausgestalteten
Zentrum als in den noch nicht nachdricklich genug gestutzten
Hohen Grenzen setzt. Amanda Majeski uUberzeugt durch ihre
kindliche Aura und 1ihr Gespur fur die Psychologie der
Gansemagd, geht aber zu zaghaft daran, vor allem im zweiten
und dritten Akt Stimmfarben einzusetzen, die eine Entwicklung
der Figur charakterisieren konnten.

Julia Juon, von der Szene zu sehr auf Marchenhexe festgelegt,
muss den Bewelis nicht antreten, was flur eine groBartige



Sangerin sie ist. Man freut sich auf jeden Auftritt. Magnus
Baldvinsson und Martin Mitterrutzner passen als Holzhacker und
Besenbinder zu ihren Charakterpartien, die im dritten Akt
manchmal in die Nahe missverstandener Lortzing’scher Chargen
rucken. Fur vorzuglich ausgeflullte kleinere Partien mogen Nina
Tarandek und Katharina Magiera als Wirtstochter und Stallmagd
stehen. Nicht zu vergessen sind der solide Chor Matthias
Kohlers und der Kinderchor, der anspruchsvolle Aufgaben tapfer
bewaltigte. Michael Clark und Felix Lemke haben ganze Arbeit
geleistet!

Weitere Auffiihrungen: 14., 19., 25., 27. Oktober.



