
Traum  und  Wirklichkeit:
Koblenz  glänzt  mit  André
Previns  Oper  „Endstation
Sehnsucht“
geschrieben von Werner Häußner | 20. Juni 2016

Zaghafte
Annäherung:  Mitch
(Juraj  Hollý)  und
Blanche  (Kerrie
Sheppard).  Foto:
Matthias  Baus

Vier Menschen, von Sehnsucht erfüllt: Blanche, die verletzte
Seele, die sich nach dem Zauber hinter allen Dingen sehnt. Die
sich  in  Lügen  und  Fehlern  verstrickt,  weil  ihr  Träume
wichtiger sind als Wirklichkeit. Stella, die ergeben unter der
Grausamkeit ihrer Welt und ihres Mannes leidet, ein hilfloses
Opfer, das sich ein wenig Schönheit und Würde wünscht. Mitch,
ein aufrechter, aber etwas fantasieloser Mann, gefangen in
seinen  Hemmungen,  seiner  Anständigkeit  und  dem  psychischen
Spinnennetz  seiner  Mutter.  Und  Stanley,  dessen  Ängste  mit
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verbaler  Aggression,  plakativem  Männlichkeitsgehabe  und
ungeniert  ausbrechender  Gewalt  überdeckt  sind  –  aber  im
kindlichen Greinen nach Zuwendung offenbar werden.

Vier  Menschen,  deren  Lebensstrecke  die  Sehnsucht  zur
Endstation hat, wie die Straßenbahn, die Tennessee Williams
von seinem Fenster in New Orleans beobachtete, als er sein
Stück  schrieb.  Und  deren  andere  Station  nicht  Erfüllung,
sondern Friedhof heißt. „A streetcar named desire“, eines der
erfolgreichsten Dramen des amerikanischen Autors, diente dem
musikalischen Multitalent André Previn als Vorlage für seine
Oper gleichen Namens. 1998 uraufgeführt, hat sie sich zu einem
viel  gespielten  Musiktheaterwerk  der  Gegenwart  gemausert,
immer wieder auch an deutschen Theatern inszeniert – unter
anderem 2008 höchst erfolgreich in Hagen.

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



Auf der Bühne des historischen Theaterbaus in Koblenz rahmt
Bodo Demelius eine anspruchslose Zwei-Zimmer-Wohnung mit der
filigranen  Eisen-Architektur  des  erblühten
Industriezeitalters.  Den  Hintergrund  füllen  einfache
Mietshaus-Ziegelfassaden. Vom Lebensgefühl der Fünfziger, als
Williams‘  Stück  und  der  weltberühmte  Film  Elia  Kazans
entstanden, sprechen die Sessel um den Nierentisch und ein
voluminöser Kühlschrank. Einfache Attribute eines Lebens knapp
über der Unterkante der Armut.

Auch die Kostüme von Claudia Caséra sprechen von dem Wunsch,
ein wenig mehr zu scheinen als man ist. Verblichener Flitter
für Blanche, ein etwas zu schreiend modisch bedrucktes Hemd
für Mitch, Südstaatler-Hüte und viel Macho-Feinripp für die
Hitze  des  Südens.  Die  Atmosphäre  ist  stimmig,  das  Milieu
passend  gezeichnet.  Behutsam  wird  der  bloße  Naturalismus
vermieden – etwa durch die Galerie, die sich über die Wohnung
spannt,  oder  durch  Haruna  Yamazaki  als  mexikanische  Frau,
geschminkt als Todesbotin wie eine Figur des mexikanischen
„Día de los muertos“.

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



Poker  der  Machos  (von
links): Michael Mrosek, Jona
Mues,  Christoph  Plessers,
Juraj Hollý. Foto: Matthias
Baus

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

Christoph  Plessers  (Steve)  und  Jona  Mues  (Gonzales)
komplettieren das Männerquartett mit sorgfältig entwickelten
Personenstudien. Irina Marinaş als Blanches Schwester Stella
hat ihre Rolle verinnerlicht; mit schüchternen Momenten des
Aufbegehrens hat sie keine Chance gegen ihren ordinären Mann.



Kerrie  Sheppard
(Blanche)  und
Michael  Mrosek
(Stanley) in André
Previns  „A
streetcar  named
desire“ in Koblenz.
Foto: Matthias Baus

Previns  Partitur  merkt  man  an,  dass  ein  erfahrener
Operndirigent musikalische Mittel in kluger Dosierung einsetzt
und der Stimme den Primat einräumt. Schostakowitsch hat in
„Lady  Macbeth  von  Mzensk“  die  grellere  und  komplexere
Vergewaltigungs-Musik geschrieben, doch Previns ökonomischer
Mitteleinsatz  macht  aus  der  demütigenden  Szene  gleichwohl
einen  dramatischen  Höhepunkt.  Eine  Musik  ohne  Avantgarde-
Anspruch,  aber  eminent  theaterwirksam  und  über  das
unverkennbare Können hinaus auch mit Momenten, die nur so und
nicht  anders  für  das  Drama  geschrieben  sein  könnten.
Musiktheater,  das  unter  die  Haut  geht.

Die Rheinische Philharmonie hat unter Enrico Delamboye ihre
Spielkultur  weiter  ausgebaut.  Es  gibt  weder  klangliche
Nachlässigkeiten noch rhythmische Unschärfe. Vor allem in den
nächtlich  leisen,  den  fiebrig  lauernden,  den  gebrochen
traurigen  Klängen  beweisen  sich  die  Solisten  in  rund



gestaltetem Ton und in filigranem Zusammenspiel. Den Tutti
nimmt Delamboye das Fett von den Hüften, lässt straff und
konzentriert  artikulieren  und  findet  die  Balance,  die  den
Spielraum zum Gestalten weitet. Nicht nur das Orchester – das
gesamte Koblenzer Ensemble glänzt mit dieser Produktion, die
über die Region hinaus einen Stern verdient hätte.

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

Marionetten  der  Geldgier:
Rossinis  Oper  „Der  Barbier
von  Sevilla“  im  Essener
Aalto-Theater
geschrieben von Anke Demirsoy | 20. Juni 2016

Wenn  der  Friseur
ein Tänzchen wagt:
Rosina  (Karin
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Strobos) und Figaro
(Georgios  Iatrou)
machen  gemeinsame
Sache  (Foto:
Bettina Stöß/Aalto-
Theater)

Die  berühmten  Crescendo-Walzen,  die  mit  der  Dynamik  einer
Dampflok über das Publikum hinweg rollten, trugen zum Erfolg
des  Komponisten  Gioacchino  Rossini  ebenso  bei  wie  die
irrwitzig-automatenhafte Qualität seiner Koloraturen und das
Baukastenprinzip  seiner  musikalischen  Floskeln.  Jan  Philipp
Gloger  nimmt  das  Nahen  eines  mechanisch  getriebenen,
technikbegeisterten Zeitalters jetzt als Folie, um Rossinis
komische  Oper  „Der  Barbier  von  Sevilla“  neu  in  Szene  zu
setzen.

Im  Essener  Aalto-Theater  entwickelt  der  1981  geborene
Regisseur, der von Hagen aus zu einer internationalen Karriere
startete, das Intrigenspiel um den eitlen Doktor Bartolo und
die hübsche Rosina ganz aus der Musik heraus. Sie wird zum
Motor,  zu  einer  übermächtigen  Maschine,  die  alle  Figuren
vorwärts peitscht. Die können gar nicht anders, als ihren
Trieben  hinterher  zu  hetzen.  Geldgier,  Geltungssucht  und
Eitelkeit feiern fröhliche Urständ.



Im  Geldregen:
Rosina  (Karin
Strobos) und Figaro
(Georgios  Iatrou.
Foto:  Bettina
Stöß/Aalto-Theater)

Beängstigend  leer  ist  die  Bühne  zu  Beginn.  Holzkisten
verschiedener Größe, die Figaro nach und nach heran karrt,
fügen sich zu einem schlichten, aber wirkungsvollen Bühnenbild
(Ben  Baur).  Quasi  im  Schachtelsystem  erschließt  sich  der
Charme  der  italienischen  Stegreifkomödie,  betont  durch  die
Kostüme  von  Marie  Roth,  die  viel  über  den  Charakter  der
Personen  verraten.  Diese  bleiben  Marionetten,  trotz  allzu
menschlicher  Züge.  Figaro,  der  wohl  berühmteste  aller
Barbiere, ist Dirigent, Strippenzieher und vor allem tüchtiger
Geschäftsmann, der den liebestollen Grafen Almaviva ausnimmt
wie eine Weihnachtsgans.

Glogers Einstand in Essen wird zum Erfolg, weil er sich eng an
die Turbulenz und die Überzeichnungen der Commedia dell’arte
hält, ohne auf schenkelklopfendes Lachen zu zielen. Vielmehr
lässt er uns lächeln über die menschlichen Schwächen, die
Rossini treffgenau vorführt.

Kluge Bezüge machen das Spiel vielschichtig: So wird Rosina in
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ihrer Koloraturarie „Una voce poco fa“ als Vorläuferin von
Hoffmanns „Olympia“ kenntlich. Die Chöre schickt er in der
Gewitterszene in einen Taumel, der uns die Rossini-Raserei im
Wien des Jahres 1822 nahe bringt. Die Beleuchtung (Christian
Sierau) zaubert immer wieder Stimmungswechsel, Schattenrisse
und absichtsvoll falsche Spots.

Dienstmagd  Berta  (An  De
Ridder),  Rosina  (Karin
Strobos) und Diener Fiorello
(Kai Preußker, v.l.) wissen
auch nicht immer, wo es lang
geht  (Foto:  Bettina
Stöß/Aalto-Theater)

Warum  Giacomo  Sagripanti  jüngst  in  London  als  bester
Nachwuchsdirigent ausgezeichnet wurde, wird am Premierenabend
deutlich.  Unter  seiner  espritgeladenen  und  punktgenauen
Leitung lassen die Essener Philharmoniker die Musik herrlich
moussieren,  folgen  den  Sängern  biegsam  und  lassen  die
Crescendo-Walzen vom eisigen, am Steg der Streicher erzeugten
Schauer  zum  klangschönen  Fortissimo  anschwellen.
Detailversessenheit kommt hier nicht verbissen daher, sondern
mit lebensfroher Lust am Raffinement.
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Der eitle Arzt Don Bartolo
(Baurzhan  Anderzhanov,  r.)
lauscht  den  Plänen  von
Musiklehrer  Don  Basilio
(Tijl Faveyts. Foto: Bettina
Stöß/Aalto-Theater)

Auch sängerisch gibt es viel Gutes zu berichten. Als neues
Ensemblemitglied stellt sich der Grieche Georgios Iatrou mit
einem eleganten Bariton vor, in der berühmten Arie „Largo al
factotum“  noch  mäßig  blutvoll,  aber  stets  zunehmend  an
samtiger Kraft – und dabei herrlich selbstgefällig. Der als
Rossini-Experte geltende Tenor Juan José de Léon zeigt als
Almaviva große Spielfreude und enorme Strahlkraft, wobei sich
vermutlich durch Nervosität bedingte Schärfen in den Höhen
aufs  angenehmste  mildern.  Wunderbar  sonor  klingt  Baurzhan
Anderzhanov,  der  manche  Sympathie  für  den  eitlen  Doktor
Bartolo weckt. Tijl Faveyts, der als Musiklehrer Don Basilio
einem  alternden  Rockstar  ähnelt,  zieht  mit  seiner
Verleumdungsarie nahezu gleich. Karin Strobos ist als Rosina
erfrischend stimmgewandt und koloratursicher.

Frustrierte  Musiker,  missglückte  Polizei-Einsätze,
durchtriebene Weiblichkeit und potente Geldgeber ohne Grips
und Geschmack geben dem Abend die amüsant-bösen Untertöne, die
alle Rossini-Fans lieben. Ein Trauerspiel, was manche Menschen
sich so leisten… Wenn sie nicht so lachhaft wären.

(Der Bericht ist zuerst im „Westfälischen Anzeiger“ (Hamm)
erschienen.  Termine  und
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Informationen:  http://www.aalto-musiktheater.de/premieren/il-b
arbiere-di-siviglia.htm)

Die  Feen,  Das  Liebesverbot,
Rienzi: Oper Leipzig holt den
ganzen Wagner ans Licht
geschrieben von Werner Häußner | 20. Juni 2016

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

Den Begriff der „Jugendsünde“ hätte sich Richard Wagner besser
verkniffen,  als  er  die  Partitur  des  „Liebesverbots“  König
Ludwig II. von Bayern gewidmet hat. Denn dieses – in dem
Spruch  möglicherweise  sogar  augenzwinkernd  gemeinte  –
Werturteil  ist  denen  willkommen,  die  in  den  drei  frühen
Kompositionen des „Meisters“ keine „vollgültigen“ Werke sehen.
Bis  heute  wird  der  anachronistische,  unhistorische  Zustand
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aufrechterhalten, dass auf der Bayreuther Festspielbühne nicht
das Gesamtwerk Wagners gezeigt wird.

Und bis heute reagieren die meisten Wagnerianer mit einer
Mischung  aus  generöser  Geringschätzung,  mitleidiger
Überheblichkeit und Unverständnis auf Versuche, Wagner aus der
Aufführung  aller  seiner  Opern  umfassender  zu  verstehen.
Entsprechend selten sind Aufführungen von „Die Feen“, „Das
Liebesverbot“ und „Rienzi“. Der „echte“ Wagner beginnt mit dem
„Holländer“ – das scheint festzustehen.

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

Daran ist ja auch etwas Richtiges – aber die ganze Wagner-
Wahrheit ist dieser eingeschränkte Blick eben nicht. Denn der
„Holländer“ segelt nicht wie eine plötzliche Erscheinung aus
dem nebligen Horizont des Genies, sondern erweist sich als
Ergebnis einer Reifung, die mit den „Feen“ beginnt.

So gesehen, ist diese 1833 in Würzburg entstandene, erste
erhaltene vollendete Oper Wagners ein Schlüsselwerk für seine
spätere  Entwicklung:  Romantik,  Erlösung,  Politik,
Geschlechterverhältnisse, psychische Zustände bis hinein ins
Autobiographische:  Alles  ist  in  den  „Feen“  bereits



grundgelegt. Man muss nicht nach den paar Tönen suchen, die
Wagner  später  im  „Tannhäuser“  wieder  aufgreift,  um  diese
Linien zu ziehen.

So ist der weltweit einzigartige Fall der Oper Leipzig, die
drei frühen Wagner-Opern im Repertoire zu haben und an einem
Wagner-Festwochenende rund um den Geburtstag des Leipzigers am
22. Mai an drei aufeinanderfolgenden Abenden zu präsentieren,
mehr als ein Tribut an einen „großen Sohn“ der Stadt, mehr
auch als ein touristisch wirksames Alleinstellungsmerkmal.

Leipzig überwindet so die Wagner-Mystifizierung und gibt – in
gültigen Inszenierungen mit Anspruch – den Weg frei, Wagner
aus seinen Wurzeln zu verstehen und seine späten Werke auf
ihre Ursprünge hin zu untersuchen. Und da Wagner auch mit
zwanzig  Jahren  schon  ein  eminent  bewusst  arbeitender
Theatermensch  war,  ist  dieses  Bemühen  keine  akademische
Fieselei, sondern ein lohnendes Theatervergnügen.

Zum Beispiel im „Liebesverbot“, das 1836 in Magdeburg ein
Desaster  gewesen  ist.  Wer  ließe  sich  von  der  schäumenden
Staccati-Attacke der Ouvertüre nicht mitreißen? Wer genösse
nicht  die  an  Donizetti  geschulte,  ausdrucksstarke
Gefängnisszene  des  Claudio?  Wer  bewunderte  nicht  Wagners
Talent, in den Karnevals-Szenen Atmosphäre zu kreieren? Oder
wer erkännte in der von bebender, mühsam gebändigter Glut
erfüllten Szene des Friedrich („So spät, und noch kein Brief
von  Isabella“)  nicht  den  musikalischen  und  theatralischen
Wurf? Dass die an Auber („La Muette du Portici“) geschulte
Rhythmik, die musikalischen Anklänge an die italienische Oper
der Zeit in Wagners Œuvre einzigartig sind, macht den Reiz des
stürmisch-drängenden  Werks  aus:  Wohin  hätte  sich  Wagner
entwickelt, wäre das „Liebesverbot“ ein Erfolg geworden?

Mit dem perlenden Schaum der kurzen Noten hatten es die im
Operngraben  dienenden  Gewandhausmusiker  allerdings  weniger;
leider  auch  mit  dem  rhythmischen  Pep  oder  der  konzisen
kantablen  Phrasierung  an  anderer  Stelle.  Dirigent  Robin

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


Engelen schlug wenig Funken aus dem Klang; statt die Sänger
auf der Bühne zu führen, vergrub er sich in der Partitur und
riskierte  –  auch  in  den  Chören  –  erheblich  divergierende
Tempi.

Das Orchester konnte an den drei Abenden am ehesten in den
„Feen“ zufriedenstellen, bei denen Friedemann Layer zwischen
Beethoven-Furor und Mendelssohn-Lyrismen stets den richtigen
Ton anschlagen ließ. Im „Rienzi“ wählte Matthias Foremny erst
lethargische  Tempi  und  ließ  dann  vor  allem  das  Blech
ungehindert pauschal schmettern. Allerdings hat das Orchester
auch  eminente  Herausforderungen  zu  schultern:  Die
„Götterdämmerung“-Premiere liegt nicht lange zurück und mit
„Arabella“ am 18. Juni wartet das nächste große Stück.

Romantisch  imaginiertes
Mittelalter:  „Die  Feen“  an
der  Oper  Leipzig.  Foto:
Kirsten  Nijhof

Trotz der im Lauf des Abends abflachenden Bildwelt hat die
Inszenierung der „Feen“ von Renaud Doucet und André Barbe nach
wie vor ihre inhaltliche Schlüssigkeit bewahrt. Das kanadisch-
französische Team schöpft aus dem Geist E.T.A. Hoffmanns, wenn
es  den  Einbruch  der  Feenwelt  in  die  Gegenwart  einer
gutbürgerlichen Wohnung thematisiert: Ein Opernliebhaber, der
sich  allmählich  in  die  Rolle  des  Arindal  hineinträumt,
entdeckt  die  romantische  Welt  „hinter“  der  Normalität  und
tritt  ein  in  ein  imaginiertes  Mittelalter,  das  in  seiner

http://www.revierpassagen.de/16202/wagner-jahr-2013-die-feen-in-leipzig-kuhnheit-eines-zwanzigjahrigen/20130303_1004


farbigen  Unmittelbarkeit  den  Königssaal  von  Neuschwanstein
zitiert.

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

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

Im  Dunst  des  Untergangs:
Stefan Vinke als Rienzi in
Richard  Wagners
gleichnamiger  Oper  in
Leipzig.  Foto:  Ralf  Martin



Hentrich

Für das „Liebesverbot“ gilt das nicht: Tuomas Pursio lässt
sich  auf  die  zwiespältige  Ausdruckswelt  des  „deutschen“
Moralisten Graf Friedrich ein, der in der Inszenierung Aron
Stiehls mit schwarzem Gehrock in den Dschungel der Emotionen
und Begierden gesogen wird. Auch sein Bariton ist der Partie –
ungeachtet  einiger  rauer  Momente  –  gewachsen.  Doch  sein
Widerpart, Lydia Easley als kluge Novizin Isabella, kämpft mit
dem  Legato,  aber  auch  mit  expressiven  Koloraturen.  Dan
Karlström (Luzio) hat seine Partie im Lauf des Abends immer
sicherer im Griff; Paul McNamara charakterisiert vor allem in
seiner großen Szene im Gefängnis den leichtfertig in eine
brisante  Lage  gekommenen  Claudio  in  den  Facetten  seiner
Persönlichkeit.

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

In Nicolas Joels mit symbolischen Versatzstücken arbeitenden
Inszenierung des „Rienzi“ in der Bühne von Andreas Reinhardt
gehört der Abend dem Tenor Stefan Vinke. Er verfügt über eine
zuverlässige Technik und eine gelassene Art, den Marathon der
Titelrolle selbst im Gebet des Fünften Akts zu bewältigen.
Vida Mikneviciute als seine Schwester Irene und Kathrin Göring
als Adriano zeigen sich dem Anspruch ihrer Partien ebenso
gewachsen  wie  die  Widersacher  Rienzis,  Milcho  Borovinov
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(Colonna)  und  Jürgen  Kurth  (Orsini).  Sandra  Maxheimer  als
Friedensbote  hatte  es  schwer,  den  Sitz  der  Stimme  zu
verteidigen.

Matthias Foremny ließ die Musik des jungen Wagner knallen und
schmettern:  Ein  ermüdendes  Spektakel  trotz  der  erheblichen
Kürzungen, die beim „Rienzi“ unvermeidbar sind. Die Aufführung
in Leipzig hinterließ den Eindruck, mit diesem dritten Werk
Wagner seine problematischste Oper zu erleben – bei Meyerbeer,
um der Geschichte Gerechtigkeit angedeihen zu lassen, findet
man solch undifferenziert martialischen Lärm nur einmal: im
bewusst  als  ideologische  Aufmarschmusik  konzipierten
„Krönungsmarsch“ aus „Le Prophète“. Auch das war ein Ergebnis
dieser Serie, für die der Oper Leipzig nicht genug zu danken
ist.

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

Opfer  des  Systems:  Amilcare
Ponchiellis „La Gioconda“ in
Gelsenkirchen in neuem Licht
geschrieben von Werner Häußner | 20. Juni 2016
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Derek  Taylor  als  Enzo  und
Petra  Schmidt  als  La
Gioconda in der Inszenierung
der  Oper  von  Amilcare
Ponchielli in Gelsenkirchen.
Foto: Thilo Beu

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

Das Regieteam Alexandra Szemerédy und Magdolna Parditka hat
Amilcare Ponchiellis einzigen dauerhaften Erfolg von seinem
Dutzend Opern am Musiktheater im Revier gründlich vom Ruch des
Opernschinkens  befreit.  Wo  etwa  an  der  Deutschen  Oper  in
Berlin  in  einer  rekonstruierten  Ausstattung  aus  der
Uraufführungszeit (1876) von Filippo Sanjust üppige Kulinarik
aufgetischt wird, herrscht in Gelsenkirchen karge Strenge: ein
Würfel auf der Drehbühne, der mal holzgetäfelte Diktaturen-
Tristesse, mal das Gerüst-Konstrukt seiner Rückseite zeigt.
Eine  Tribüne  kann  das  sein,  auf  der  Potentat  Alvise  die
Military Show begutachtet. Oder ein Saal, in dem zu Gericht
gesessen wird. Oder eine Wand mit Aktenkästen in Reih und



Glied – Schlitze in den Schubladen laden ein zum Einwerfen von
belastendem Schriftgut.

Damit ist der „Geist“ des Schauplatzes Venedig besser erfasst
als  im  üblichen  „Gioconda“-Postkartenkitsch.  Denn  die
„Serenissima“ war über lange Phasen ihrer Geschichte alles
andere als heiter. Von außen ständig bedroht durch Feinde und
Neider,  baute  sie  nach  innen  ein  nahezu  perfektes
Spitzelsystem auf, das dem „Rat der Zehn“ ein unheimliches
Überwachungssystem an die Hand gab – Grundlage der Macht und
der Kontrolle von Bewohnern und Besuchern der Lagune. Dieses
System arbeitete geräuschlos, schnell und effizient; sein Arm
reichte in alle Welt. Verräter, Verbrecher oder solche, die
dafür gehalten wurden, hatten – so heißt es – keine Chance,
der tödlichen Rache der Republik zu entgehen.

Das  Spitzelsystem  der
„Serenissima“  ins  Bild
gebracht:  Szene  aus  „La
Gioconda“ am Musiktheater im
Revier.  Foto:  Pedro
Malinowski

Ein Antriebsrad in diesem Getriebe ist Barnaba, ein Spitzel.
Er  hat  alle  in  der  Hand:  Die  einen,  weil  sie  seine
Denunziation fürchten müssen, die anderen, weil ihre Macht auf
seiner  Loyalität  beruht.  Piotr  Prochera  gestaltet  ihn  mit
allzu  rauem,  zu  vibratoreichem,  sich  immer  wieder  heiser
verfestigendem Bariton als fühllosen Bürokraten. Nach außen



ein Durchschnittstyp, zeigen sich seine Abgründe, wenn er in
einem  wohlkalkulierten  Plan  seine  obsessive  Besitzgier
befriedigen  will:  Deren  Objekt,  die  „Gioconda“  genannte
„Straßensängerin“, durchkreuzt seinen Plan letztlich, weil sie
sich  aus  ihrem  religiösen  Rückhalt  heraus  unmittelbare
Menschlichkeit bewahrt hat. Sie ist bereit, Opfer zu bringen.

Die Regie löst dieses Motiv aus der stereotypen Idealisierung
in  der  Oper  des  19.  Jahrhunderts  und  beglaubigt  es  als
Ausdruck einer starken Frau, die Herrin über ihre Emotionen
ist, selbst wenn sie am Rand des „Suicidio“, des Selbstmords,
balanciert.  Die  Arie  zu  Beginn  des  vierten  Aktes  ist  ein
Paradestück für dramatische italienische Soprane; Maria Callas
verhalf ihr zu unsterblichem Plattenruhm. Petra Schmidt hat
nicht den Furor romanischer Diven, nicht den lodernden Rache-
und Verzweiflungston, nicht die markig-brustige Tiefe. Ihre
Gioconda ist keine Heroine, sondern eine empfindsame Frau, die
in ihrem niederdrückenden Alltag den Impuls zu menschlichem
Handeln  nicht  verloren  hat.  Entsprechend  singt  Schmidt
weicher,  schmiegsam  in  den  Kantilenen,  manchmal  geradezu
filigran im Piano, aber mit stetigem, klanglich erfülltem,
leuchtendem Ton.

Ein  Erbe  der  französischen
Grand  Opéra:  Politik  und
Privatleben  sind  in  „La
Gioconda“  untrennbar
miteinander  verbunden  und
wirken  aufeinander  ein.



Foto:  Thilo  Beu

Weil Szemerédy und Parditka in ihrem Konzept den systemisch-
politischen  Hintergrund  akzentuieren,  mildern  sie  die
charakterlichen  Klischees  der  „Melodramma“-  Figuren  im
Libretto Arrigo Boitos ab: So ist Alvise Badoero, einer der
Chefs der staatlichen Inquisition, auch ein Teil des Systems
und hat seine Rolle zu erfüllen. Der Fluchtversuch seiner Frau
Laura aus der erzwungenen Ehe gemeinsam mit ihrer Jugendliebe
Enzo gewinnt über das private Drama eine politische Dimension
– in der Inszenierung betont, indem die Konfrontation der
Eheleute in den Gerichtssaal verlegt wird: Alvise fällt das
tödliche  Urteil  über  seine  Frau  auch  in  seiner  Rolle  als
Staatsdiener. Das hebt die Konflikte über den privaten Raum
hinaus und gibt ihnen mehr Brisanz. Dong Won Seo führt die
dramatischen Auseinandersetzungen mit seiner Frau kraftvoll,
artikuliert auch den zynischen Nihilismus des Machtmenschen
(„Der Tod ist ein Nichts und der Himmel ein alter Blödsinn“).
Im Klang fehlt dem Bass allerdings die Kontrolle über Vibrato
und Tonemission.

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



Auch  Nadine  Weissmann  als  seine  Frau  Laura  kann  nicht
überzeugen. „Stella del marinar“ im zweiten Akt singt sie
unausgeglichen, zwingt sich unschön über den Registerwechsel,
reiht in der Höhe verfärbte Töne aneinander und führt weder
Bögen noch Legato auf dem Atem. Als blinde Mutter der Gioconda
(„La Cieca“) zeigt Almuth Herbst, wie sich aus gut geformten
Tönen  expressives  Singen  ergibt.  Mit  Derek  Taylor  hat
Gelsenkirchen einen standfesten Tenor, der seine Arie „Cielo e
mar“  im  zweiten  Akt  ausgeglichen  und  entspannt  im  Klang
interpretiert, wo er an anderer Stelle einen wenig flexiblen
und hin und wieder mit Gewalt in die Höhe gezwungenen Ton
offenbart.  Chor  und  Extrachor  des  Musiktheaters  im  Revier
(Einstudierung: Christian Jeub) sind rhythmisch nicht immer
auf dem Punkt, klanglich aber ohne Tadel.

Rasmus Baumann bestätigt die positive Entwicklung der Neuen
Philharmonie Westfalen zur ernsthaften Konkurrenz für andere
Opernorchester  der  Region  und  erweist  sich  als  seriöser
Sachwalter der oft unterschätzten Musik. Nichts wirkt knallig
und vordergründig; Ponchiellis manchmal pauschaler Satz klingt
kompakt, aber nicht dick. Effekte werden nicht ausgestellt,
Momente ausgeformt, in denen die Musik in der Kantilene oder
in lyrischer Behutsamkeit die Personen der Bühne von innen
heraus leuchten lässt.

Auch der „Tanz der Stunden“, das berühmte Ballett der Oper,
wird nicht als Schaustück vorgeführt – unterstützt durch die
Regie: Die Einlage auf dem Fest Alvise Badoéros im dritten Akt
wird zum gleichnishaften Tanz von Masken (Choreografie: Martin
Chaix), deren Fäden der Spion Barnaba führt, und zugleich zum
danse macabre: Die Bühne dreht sich und zeigt sie Laura im
erbarmungswürdigen Todeskampf, verursacht durch ein Gift, von
dem sie nicht weiß, dass es sie nur in einen Todesschlaf
versetzen wird.

Das  Musiktheater  im  Revier  hat  mit  dieser  Inszenierung
gezeigt, dass „La Gioconda“ jenseits des Opernmuseums und des
Zugstücks für Melomanen eine Chance hat, ernsthaft im Heute



anzukommen. Damit führt Generalintendant Michael Schulz die
Reihe außergewöhnlicher Produktionen der letzten Spielzeiten
erfolgreich  fort,  deren  letzte  Ergebnisse  eine  musikalisch
vortreffliche  „Norma“  in  einer  konsequent  durchgestalteten
Regie  Elisabeth  Stöpplers  oder  die  höchst  erfolgreiche
Uraufführung  der  „Steampunk“-Oper  „Klein  Zaches,  genannt
Zinnober“ nach E.T.A. Hoffmann waren.

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

Ab  2018:  Stefanie  Carp  und
Christoph  Marthaler  sollen
die RuhrTriennale leiten
geschrieben von Bernd Berke | 20. Juni 2016
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Ab  2018  für  die
RuhrTriennale
verantwortlich:  Stefanie
Carp und Christoph Marthaler
beim  Pressetermin  in  der
Bochumer  Jahrhunderthalle.
(Foto: Bernd Berke)

Für  die  Kulturszene,  zumal  im  Ruhrgebiet,  ist  dies  eine
Nachricht von größerem Kaliber: Von 2018 bis 2020 werden die
Dramaturgin Stefanie Carp (Jahrgang 1956) und der Schweizer
Theatermacher  Christoph  Marthaler  (64)  an  der  Spitze  der
RuhrTriennale stehen. Zwei hochkarätige Namen, fürwahr.
Die Entscheidung war gestern noch ziemlich frisch. Man hatte
sie, so gut es eben ging, geheim gehalten. Und so konnte NRW-
Kulturministerin  Christina  Kampmann  in  der  Bochumer
Jahrhunderthalle  tatsächlich  den  allermeisten  Medien  eine
Neuigkeit  verkünden.  Der  zum  Scherzen  aufgelegte  Christoph
Marthaler flunkerte gar, ihm selbst sei das alles auch neu.
Die Einladung nach Bochum hätte er demnach einfach mal so als
schicksalhaft hingenommen…

„Das schönste aller Festivals“

Gleichfalls anwesend war der jetzige Triennale-Intendant Johan
Simons, der hier – beim „schönsten aller Festivals“ (Simons) –
noch  zwei  Spielzeiten  vor  sich  hat.  Der  Niederländer
versicherte glaubhaft, dass er die Entscheidung für Carp und
Marthaler sehr begrüße („Eine richtig gute Wahl“), denn gerade
die Mischformen zwischen Theater, Musik (und anderen Künsten),
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die die RuhrTriennale prägen, lägen den beiden „Neuen“ am
Herzen.

Kennzeichnend  für  die  Triennale  sind  auch  die  teilweise
monumentalen  Spielstätten  mit  industrieller  Vergangenheit.
„Das ist meine Welt“, rief Christoph Marthaler aus. Er habe
als Künstler in Garagen und Fabriken begonnen.

Geschichte der monumentalen Räume

Marthaler  schwärmt  noch  heute  von  unvergesslichen  Revier-
Ortsbesichtigungen  im  Gefolge  des  Triennale-
Gründungsintendanten  Gerard  Mortier  und  leidet  offenbar  am
herkömmlichen Guckkasten-Theater: „Auf Bühnen verkümmere ich.“
Neue, ungeahnte Räume erfassen und entwerfen, darum ist es ihm
zu tun. Es gelte, auch die Geschichte dieser Räume aufzunehmen
und fortzuführen, die nicht zuletzt eine Geschichte der Arbeit
sei.

Natürlich verrät das künftige Führungs-Duo (Carp fungiert als
Intendantin  bzw.  Direktorin,  Marthaler  sozusagen  als
„Chefregisseur“)  noch  nichts  Konkretes  über  Planungen  und
weitere Personalien; erst recht nicht, weil Johan Simons ja
noch in seiner Festivalarbeit steht, bevor er 2018 die Leitung
des Bochumer Schauspielhauses übernimmt. Carp und Marthaler
betonten,  sie  hätten  bislang  nicht  einmal  ihre  engste
berufliche Weggefährtin, die Regisseurin und Bühnenbildnerin
Anna Viebrock, eingeweiht. Man darf aber – bei aller Vorsicht
– wohl davon ausgehen, dass sie auch bei der Triennale zum
engeren Kreis zählen wird.

„Zwischenzeiten“ als Leitmotiv

Stefanie  Carp,  die  vor  allem  in  Hamburg,  Zürich,  Wien
(Festwochen) sowie Berlin (Castorfs Volksbühne) gewirkt hat
und mehrfach als Dramaturgin des Jahres ausgezeichnet wurde,
blieb  also  notgedrungen  eher  allgemein  und  vage,  als  sie
„grenzgängerische  und  hybride“  Produktionen  als  Mischformen
zwischen den Künsten in Aussicht stellte. Dazu gebe es schon



etliche Ideen, die aber noch reifen müssten.

Jedenfalls, so Carp, vertrage gerade die RuhrTriennale kein
Verharren im Konventionellen. Gefragt seien Experimente, und
zwar „im großen Format“. Ein übergreifendes Motto für die
Spielzeiten 2018-2020 schwebt ihr und Marthaler auch schon
vor: „Zwischenzeiten“. Das Dazwischen sei nicht nur zeitlich
zu  verstehen,  sondern  beispielsweise  auch  kulturell.
Allerdings könne sich die Leitidee in den nächsten Jahren noch
wandeln.

Große Erwartungen geweckt

In  einem  unscheinbaren,  aber  vielleicht  bezeichnenden
Nebensatz  erklärte  sich  Stefanie  Carp  vorwiegend  fürs
Pragmatische zuständig, während Marthaler offenbar vor allem
als künstlerischer Anreger wirken soll; was aber sicherlich
nicht heißt, dass sie das Kreative allein ihm überlässt. Als
Leitungsteam haben sie schon gemeinsam in Zürich bewiesen,
welch reiche Früchte ihre Zusammenarbeit tragen kann. Sie sind
bestens  aufeinander  eingespielt.  Und  wir  wagen  mal  die
beherzte  Prognose,  das  vom  neuen  Duo  tatsächlich  einige
Großtaten zu erwarten sind.

Kurz  zurück  in  die  Niederungen.  Über  die  finanzielle
Ausstattung  der  RuhrTriennale  und  die  Dotierung  der
Leitungsposten  mochte  man  im  Überschwang  nicht  reden.
Kulturministerin  Kampmann  sagte,  das  sei  noch  kein  Thema
gewesen.  Christoph  Marthaler  gab  sich  unterdessen
zuversichtlich:  „Wir  werden  uns  schon  einigen.“

Sie  freue  sich  besonders,  dass  erstmals  eine  Frau  das
renommierte Festival leiten werde, befand die Direktorin des
Regionalverbands  Ruhr  (RVR),  Karola  Geiß-Netthöfel.
Schmerzliche Einschränkung: 2006 war Marie Zimmermann bereits
als Triennale-Chefin für 2008 bis 2010 vorgestellt worden. Sie
starb im Jahr 2007. Man hat also nie erfahren dürfen, was sie
bewirkt hätte.



Vom Florentiner Hut bis zum
Tristan:  Das  MiR
Gelsenkirchen  stellt  sein
Programm vor
geschrieben von Anke Demirsoy | 20. Juni 2016

Das  Musiktheater  im  Revier
gehört zu den bedeutendsten
Theaterbauten  der
Nachkriegszeit.  Am  15.
Dezember  1959  wurde  der
neugebaute Komplex nach den
Entwürfen des federführenden
Architekten  Prof.  Werner
Ruhnau  eröffnet.  (Foto:
Pedro  Malinowski)

Es  ist  eigentlich  ein  ganz  einfacher  Satz.  Aber  welchem
anderen Stadtoberhaupt in der Region käme er jemals über die
Lippen?  Frank  Baranowski,  amtierender  Oberbürgermeister  von
Gelsenkirchen, eröffnet die Pressekonferenz im Opernhaus der

https://www.revierpassagen.de/35777/vom-florentiner-hut-bis-zum-tristan-das-mir-gelsenkirchen-stellt-sein-programm-vor/20160425_1913
https://www.revierpassagen.de/35777/vom-florentiner-hut-bis-zum-tristan-das-mir-gelsenkirchen-stellt-sein-programm-vor/20160425_1913
https://www.revierpassagen.de/35777/vom-florentiner-hut-bis-zum-tristan-das-mir-gelsenkirchen-stellt-sein-programm-vor/20160425_1913
https://www.revierpassagen.de/35777/vom-florentiner-hut-bis-zum-tristan-das-mir-gelsenkirchen-stellt-sein-programm-vor/20160425_1913
http://www.revierpassagen.de/35777/vom-florentiner-hut-bis-zum-tristan-das-mir-gelsenkirchen-stellt-sein-programm-vor/20160425_1913/mir_gh_c-pedro-malinowski


Stadt mit einem klaren Bekenntnis zum Theater.

Kurz zählt er die Fördermittel auf, 13 Millionen Euro für das
Musiktheater, 4 Millionen für die Neue Philharmonie Westfalen.
Gelder, um die es in Gelsenkirchen zum Glück keine Konkurrenz
gebe,  wie  der  OB  sagt.  Dann  fügt  er  mit  großer
Selbstverständlichkeit hinzu „Ich bin davon überzeugt, dass
dieses Geld gut angelegt ist.“

Der OB bekannt sich zum Theater

Glückliches Gelsenkirchen! Von solcher Rückendeckung durch die
Stadtspitze  können  Kulturschaffende  andernorts  nicht  einmal
mehr  träumen.  Indes  weiß  Baranwoski  als  regelmäßiger
Theatergänger  sehr  genau,  wovon  er  spricht.  Er  lobt  die
Bandbreite  des  Angebots,  das  Intendant  Michael  Schulz  im
Folgenden genauer vorstellt. Die Spielzeit wird im Kleinen
Haus  mit  „The  Turn  of  the  Screw“  beginnen  (10.  September
2016),  einem  psychologisch  raffinierten  Geister-  und
Gruselstück,  mit  dem  das  Theater  seinen  Britten-Zyklus
fortsetzt. Das Große Haus, vom 1. Juni bis 3. Oktober wegen
Baumaßnahmen geschlossen, erwacht am 16. Oktober 2016 mit der
Wiederaufnahme des Musicals „Anatevka“ zu neuem Leben.

Szenenfoto  aus  dem  Musical
„Anatevka“  (Foto:  Pedro
Malinowski)

Es sind vor allem zwei Raritäten, die den neuen Opernspielplan
würzen.  Zu  nennen  ist  zunächst  „Der  Florentiner  Hut“  des
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Italieners  Nino  Rota,  berühmt  vor  allem  durch  seine
Filmmusiken zu „La Strada“, „La Dolce Vita“ und „Der Pate I &
II“.  Der  Stoff,  eine  Hochzeitskomödie  mit  vielen  heiteren
Verwicklungen um einen Strohhut, wurde in Deutschland durch
den gleichnamigen Film mit Heinz Rühmann bekannt.

Oper über eine Auschwitz-Überlebende

Einen überaus ernsten Kontrapunkt bildet „Die Passagierin“,
Hauptwerk  des  polnisch-jüdischen  Komponisten  Mieczyslaw
Weinberg, der vor den Nazis nach Moskau floh. In zwei Akten
erzählt die Oper von einer Auschwitz-Überlebenden, die nach
dem  Krieg  auf  einem  Ozeandampfer  einer  ehemaligen  KZ-
Aufseherin wieder begegnet. Nach der szenischen Uraufführung
bei den Bregenzer Festspielen im Jahr 2010 wird das MiR das
vierte Haus sein, das „Die Passagierin“ aufführt. Um das Thema
aus verschiedenen Perspektiven zu beleuchten und zu vertiefen,
bietet das Haus ein Rahmenprogramm mit Lesungen, Kammermusik,
Chansons und Schauspiel.

Die  großen  Opernproduktionen  seien  natürlich  nicht
verschwiegen: Es sind Richard Wagners „Tristan und Isolde“ (4.
März 2017, Regie: Michael Schulz), Mozarts „Don Giovanni“ (29.
April 2017, Regie: Ben Baur) und „Hoffmanns Erzählungen“ von
Jacques Offenbach (10. Juni 2017, Regie: Michiel Dijkema).
Hinzu kommen Franz Lehárs Operette „Die lustige Witwe“ (16.
Dezember 2016) und das Kult-Musical „Linie 1“ (11. März 2017)
von Birger Heymann und Volker Ludwig. Experimentell wird es ab
September  2016  mit  der  Fortsetzung  von  Daniel  Kötters
Musiktheaterprojekt „ingolf #2 – 6“, an dessen Entwicklung
sich  das  Publikum  und  Gelsenkirchener  Bürger  beteiligen
können.



Alina  Köppen  und  Junior
Demitre  in  der  Produktion
„Ruß“,  die  mit  dem
Theaterpreis  DER  FAUST
ausgezeichnet  wurde  (Foto:
Costin Radu)

Gleich neun Tanz-Produktionen

Kaum  zu  bremsen  ist  die  Compagnie  von  Gelsenkirchens
Ballettchefin Bridget Breiner, die sich mit insgesamt neun
Produktionen  präsentiert.  Der  Jahresjubilar  William
Shakespeare hinterlässt dabei deutliche Spuren im Programm.
Der  Wiederaufnahme  des  Aschenputtel-Stücks  „Ruß“  (23.
September  2016)  folgt  das  Ballett  „Prosperos  Insel“  (8.
Oktober 2016), das Breiner in diesen Tagen nach Shakespeares
„Der Sturm“ entwickelt.

Für Kinder und Jugendliche tanzt die Compagnie „Das Mädchen
mit den Schwefelhölzern“ von Kevin O’Day (26. November 2016).
Weiter geht es mit „Hamlet“ (11. Februar 2017), einem Ballett
der  britischen  Choreographin  Cathy  Marston,  die  in
Gelsenkirchen  bereits  mit  ihren  ungewöhnlichen  Perspektiven
auf  Strawinskys  „Oprheus“  und  Anton  Tschechows  „Drei
Schwestern“ überraschte. Die Orgelsymphonie von Camille Saint-
Saens  inspirierte  Bridget  Breiner  zu  einem  zweiteiligen
Ballettabend mit dem Titel „The Vital Unrest“ (25. März 2017).
Choreographien  von  Marguerite  Donlon  und  Renato  Paroni  de
Castro sind an einem mehrteiligen Abend mit dem Titel „Der
Rest ist Tanz“ zu sehen (20. Mai 2017). Die 4. Internationale
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Ballettgala (17. Juni 2017), eine experimentelle Jam Session
im Frühjahr 2017 sowie das Schüler-Tanzprojekt „Move!“ (28.
Juni 2017) runden das Programm ab.

Mahlers „Sinfonie der Tausend“

Die Broschüren zur Spielzeit
2016/17  im  Musiktheater  im
Revier  (Foto:  Christoph
Nager/MiR)

Die Neue Philharmonie Westfalen, die in diesem Jahr ihr 20-
jähriges  Bestehen  feiert,  eröffnet  die  Spielzeit  am  11.
September 2016 im Ruhrfestspielhaus in Recklinghausen mit der
„Sinfonie der Tausend“ von Gustav Mahler.  Lange musste dafür
nach einem Spielort gesucht werden, was  angesichts der für
dieses Werk erforderlichen Vielzahl von Musikern, Choristen
und Gesangssolisten nicht verwundert.

Mit „Ein Deutsches Requiem“ von Johannes Brahms und der 7.
Sinfonie  von  Anton  Bruckner  finden  sich  weitere
Monumentalwerke in den Sinfoniekonzerten, die neben bekanntem
Repertoire  aber  auch  Raum  für  Entdeckungen  lassen:  zum
Beispiel für das Konzert für Saxophon und Orchester von Henri
Tomasi (Solistin: Asya Fateyeva), das Trompetenkonzert „Nobody
knows de trouble I see“ von Bernd Alois Zimmermann (Solist:
Reinhold Friedrich) oder auch das Konzert für Koloratursopran
und Orchester von Reinhold Glière (Sopran: Nicole Chevalier).

http://www.revierpassagen.de/35777/vom-florentiner-hut-bis-zum-tristan-das-mir-gelsenkirchen-stellt-sein-programm-vor/20160425_1913/mir_spz_pk2016_c_naglermir_02


Breite  Publikumsschichten  anzusprechen,  ohne  die  Kenner  zu
langweilen:  Zu  dieser  Gratwanderung  gesellt  sich  in
Gelsenkirchen eine weitere, weil sich das Theater möglichst
geschickt zwischen den großen Häusern in Essen und Dortmund
positionieren  muss.  90.000  Besucher  in  der  noch  laufenden
Spielzeit (Stand: 31. März 2016) sprechen derzeit für einen
guten Zulauf. Man darf gespannt sein, wie es weiter geht.

(Informationen  und  Termine:
http://www.musiktheater-im-revier.de/)

Vieles von allem: Das Theater
Dortmund  präsentiert  sein
Programm für 2016/2017
geschrieben von Rolf Pfeiffer | 20. Juni 2016

Hier wird derzeit renoviert
– und alle hoffen, daß es
pünktlich sein Ende hat: Das
Theater  Dortmund  (Foto:
Laura  Sander/Theater
Dortmund)
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Die längste Theaterveranstaltung in der kommenden Spielzeit
ist  ein  „54  Stunden  Night  Club“  im  Megastore.  Beginnend
Freitag, 21. Oktober, und endend am Sonntag, 23. Oktober, will
das  Dortmunder  Schauspiel  –  hoffentlich!  hoffentlich!  –
Abschied  nehmen  von  seiner  provisorischen  Spielstätte  im
Gewerbegebiet an der Nortkirchenstraße.

Das setzt natürlich voraus, daß dann die Renovierungsarbeiten
im Großen Haus beendet sind. Dort, im Großen Haus, soll sich
erstmalig wieder am 10. Dezember der Vorhang für Bert Brechts
„Furcht und Elend des Dritten Reiches“ heben, Regie führt der
1967 geborene Sascha Hawemann, von dem in Dortmund bereits als
Regiearbeit  das  Familiendrama  „Eine  Familie  (August:  Osage
County)“ zu sehen war.

Fünf Sparten machen Betrieb

Das  Theater  Dortmund,  mit  seinen  fünf  Sparten  Ballett,
Philharmoniker, Oper, Schauspiel und Kinder- und Jugendtheater
doch ein recht machtvoller Kulturbetrieb, hat seine Pläne für
2016/2017 vorgestellt. Ein aufwendig gestaltetes Spielzeitheft
(eigentlich eher ein Buch) faßt all die Pläne und Termine
faktenreich zusammen, und Bettina Pesch, die Geschäftsführende
Direktorin, weist nicht ohne Stolz darauf hin, daß dieses Buch
den  Etat  nicht  belastet  hat,  sondern  ausschließlich  aus
Mitteln von Kulturstiftern bezahlt werden konnte. Das ändert
allerdings, kleiner Schmäh am Rande, nichts daran, daß der
optische Auftritt des Theaters Dortmund, seine, wie man heute
gern sagt, „Corporate Identity“, dringend einer Auffrischung,
besser noch einer ziemlich grundlegende Modernisierung bedarf.

Der optische Auftritt ist reichlich angestaubt

Die Grundfarbe Orange war in den 80er Jahren modern (zusammen
mit  Braun  und  Olivgrün,  in  wild  wogenden  Tapetenmustern),
erbaut heutzutage aber bestenfalls noch patriotisch gestimmte
Holländer; die fette Schrift von Typ Helvetica sowie die vor
allem im Konzertbereich immer noch gepflegte Kleinschreibung



von Hauptwörtern sind Moden der 60er Jahre, die andernorts
längst  überwunden  wurden  und  keine  Nostalgiegefühle
hervorrufen.  Für  ein  fortschrittliches  Haus  ist  dieser
Auftritt schlicht kontraproduktiv.

Im  Schauspielhaus.  (Foto:
Sascha  Rutzen/Theater
Dortmund)

Revolutionär und globalisierungskritisch

Wenden wir unseren Blick nun auf das Schauspiel, das sich, je
nach  dem,  mal  revolutionär,  mal  doch  zumindest
globalisierungskritisch gibt. Revolutionär startet es in die
Spielzeit, wenn man den Stücktitel wörtlich nimmt. Doch auch
wenn  Joël  Pommerats  „La  Révolution  #1  –  Wir  schaffen  das
schon“ mit der französischen Revolution mehr zu tun hat als
vor einigen Jahren sein Erfolgsstück „Die Wiedervereinigung
der  beiden  Koreas“  mit  Korea,  bleibt  noch  Platz  für
Menschliches, Privates, was diesen Abend in der Regie von Ed
Hauswirth  hoffentlich  vor  der  Tristesse  des  freudlosen
Historiendramas bewahren wird. Um die französische Revolution
geht es aber wirklich: „Schloß Versailles, 1787. König Louis
XVI  hat  die  wichtigsten  Adeligen  seines  Landes
zusammengerufen…“ beginnt der Ankündigungstext. Also schau’n
wir mal – auch, was die Ereignisse von einst den Heutigen noch
sagen können. Übrigens ist auch „Die Wiedervereinigung der
beiden  Koreas“  im  Programm,  Premiere  am  8.  April  2017  im
Schauspielhaus, Regie Paolo Magelli.
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Der lange Schatten Michael Gruners

An Horváth, sagt Schauspielchef Kay Voges, habe man sich in
seiner  Intendanz  für  Jahre  nicht  herangewagt,  weil  die
Horváth-Kompetenz  seines  Vorgängers  Michael  Gruner  so
übermächtig gewesen wäre. Oder zumindest diesen Ruf hatte. Nun
aber  gibt  es  doch  einen:  „Kasimir  und  Karoline“,  ab  18.
September im Megastore und in der Regie von Gordon Kämmerer.

Markant:  Das  Opernhaus
(Foto: Philip Lethen/Theater
Dortmund)

Zu Gast bei den Ruhrfestspielen

„Die Simulanten“, die Philippe Heule erstmalig ab dem 23.
September im Megstore auftreten läßt, können vorher schon bei
den Ruhrfestspielen besichtigt werden, nämlich am 7., 8. und
9. Juni. Nach gefühlten 150 Jahren gibt es tatsächlich eine
Kooperation von Recklinghausens Grünem Hügel und dem Theater
Dortmund, was trotz der räumlichen Nähe doch eine Win-Win-
Situation zu sein scheint. Die Dortmunder können sich einem
anderen Publikum präsentieren, das Festival sichert sich eine
Produktion  von  größter  Aktualität.  Denn  Philippe  Heudes
Simulanten  sind  mit  ihren  Fernbeziehungsneurosen,  ihrer
Therapiegläubigkeit und ihrer Angst vor dem Konkreten wohl
recht typisch für die Jetztzeit. Auch ihr Unbehagen in der
Welt ist es, also am besten schnell einen UN-Weltklimagipfel
abhalten. Nur als Simulation natürlich.
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Rimini Protokoll kurvt durch das Ruhrgebiet

Was haben wir noch? Das Künstlerkollektiv Rimini Protokoll
verlegt  seine  Truck  Track  Ruhr  Nummer  4  ins  Dortmunder
Stadtgebiet  („Album  Dortmund“)  und  tüftelt  zusammen  mit
Dortmunder  Theaterleuten  aus,  wo  genau  es  langgehen  soll.
Übrigens  begegnet  man  den  Truck  Tracks  Ruhr  auch  bei  den
Ruhrfestspielen und bei der Ruhrtriennale, sie kommen halt
viel rum und sind, wie man sieht, überaus kontaktfreudig. Was
dort konkret passiert? Den Beschreibungen nach – ich war noch
nicht  dabei  –  werden  maximal  49  Zuschauer  auf  einem
überdachten Lkw zu markanten Punkten gefahren, die sie mit
Musik und künstlerischer Intervention intensiv erleben. Gute
Reise!

Häßliche Internationalisierung

Interessant in des Wortes höchst ursprünglicher & positiver
Bedeutung klingt, was uns in „Die schwarze Flotte“ erwartet.
Dieser „große Monolog“ (Voges) „von Mike Daisey nach einer
Recherche von Correct!v“ blickt sozusagen in die Abgründe der
internationalen  Seeschiffahrt,  die  mit  beängstigendem
Gleichmut  Rohstoffe,  Öl  und  Handelswaren,  Waffen,  Drogen,
Flüchtlinge  und  Arbeitsmigranten  über  den  Globus
transportiert.  Zu  wessen  Nutzen?  Das  Stück  verspricht
Antworten,  Regie  führt  Hausherr  Kay  Voges.

Von  Franz  Xaver  Kroetz  gibt  es  „Furcht  und  Hoffnung  in
Deutschland: Ich bin das Volk“, entstanden in den 80er und
90er Jahren (Regie: Wiebke Rüter), von Kay Voges einen Film
zum  Flüchtlingselend  dieser  Welt  und  Europas  Abwehrhaltung
dazu („Furcht und Ekel in Europa“, Premiere im Dezember 2016).



Manchmal kommen sie
wieder:  „Die
Kassierer“  mit
ihrem  Frontmann
Wolfgang  Wendland,
hier  noch  bei
„Häuptling
Abendwind“  zu
sehen,  sind
demnächst „Die Drei
von der Punkstelle“
(Foto:  Birgit
Hupfeld/Theater
Dortmund)

„Die Kassierer“ kommen wieder

Bevor die Punk-Greise „Die Kassierer“ (wieder im Unten-ohne-
Look?) mit der Punkoperette „Die Drei von der Punkstelle“ der
Spielzeit  2016/2017  ihren  krönend-krachenden  Abschluß
verleihen  werden,  wartet  das  Programm  noch  mit  einer
besonderen „Faust“-Adaption auf („Faust At The Crossroads“,
Regie  Kay  Voges),  einem  neuen  Stück  der  Theaterpartisanen
(„Übt das Unerwartete“), einem Stück über die islamistische
Radikalisierung  junger  Männer  („Flammende  Köpfe“  von  Arne
Vogelsang) und einem „Live-Animationsfilm von sputnic nach dem
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gleichnamigen Roman von Paul Auster“: „Mr. Vertigo“. Und was
der Hausherr in der Oper veranstaltet, wird ein paar Absätze
später erzählt.

Internetreinigung

Zuvor  jedoch  einige  Worte  über  „Nach  Manila  –  Ein
Passionsspiel  nach  Ermittlungen  auf  den  Philippinen  von
Laokoon“.  Hier  bekommt  Globalisierungskritik  ein  Gesicht,
genauer ihrer viele, Millionen, täglich. Es geht um die 350
Millionen Fotos, die täglich auf Facebook hochgeladen werden,
die  80  Millionen  auf  Instagram,  die  400.000  täglichen
Videostunden bei Youtube. Auf den Philippinen ist es der Job
vieler  vorwiegend  junge  Menschen,  diese  Material  auf
unzumutbare Pornographie, Brutalität, Grausamkeit und so fort
zu sichten und alles zu löschen, was der Kundschaft im reichen
Norden des Planeten nicht zuzumuten ist.

Warum Philippinos? Weil sie, so wird behauptet, überwiegend
katholisch  sind  und  nordwestliche  Moralvorstellungen  sich
weitgehend mit den ihren decken. Vielleicht aber auch nur,
weil ihre Arbeit spottbillig ist. Jedenfalls interessiert es
die weltweit agierenden Internetkonzerne nicht sonderlich, wie
die  Menschen  in  derart  belastenden  Jobs  zurechtkommen.
Schlecht,  behauptet  das  Stück  in  der  Regie  von  Moritz
Riesewieck.  Ich  bin  gespannt.

Kay Voges inszeniert Wilson-Oper

Ein kurzer Blick nun auf das Programm der Oper, wo wiederum
Schauspielchef  Kay  Voges  gesichtet  wird.  Er  führt  Regie
in  „Einstein  on  the  Beach“  von  Robert  Wilson  und  dem
weltberühmten Musikminimalisten Philip Glass. Es ist die erste
Bühnenfassung, die nicht Großmeister Wilson selbst gestaltet.
„Nein“, bestätigt Opernintendant Jens-Daniel Herzog, es gibt
keine Inszenierungsvorschriften, keine Auflagen, das Stück à
la Robert Wilson auf die Bühne zu stellen. Florian Helgath hat
die musikalische Leitung, das Chorwerk Ruhr wirkt mit und man



hat  den  Eindruck,  daß  dies  ein  schöner  Abend  werden  kann
(erstmalig am 23. April 2017).

Der Opernball fällt aus, dafür gibt es am 9. Januar eine
konzertante „Fledermaus“. Nicht fehlt „Die Zauberflöte“, nicht
„Otello“ doch sind auch Andrew Lloyd Webber und Paul Abraham
zugegen, mit dem Musical „Sunset Boulevard“ der eine, mit der
Jazz-Operette „Die Blume von Hawaii“ der andere. Und jetzt
höre ich auf, Opern-Facts zu reihen und gebe der Hoffnung
Ausdruck, daß mein geschätzter Kollege S. sich dieser Aufgabe
hingebungsvoll hingibt.

Lüner Solistin Mirijam Contzen im philharmonischen Konzert

Gleiches  gilt  für  die  Konzertreihen,  an  denen  stark
beeindruckt, daß sie alle schon bei der ersten Präsentation
des  Programms  bis  zur  Zugabe  (Scherz!)  durchgeplant  sind.
Träume und Phantasien, so Generalmusikdirektor Gabriel Feltz,
seien so etwas wie das Leitmotiv der kommenden Saison, die
seine vierte in Dortmund sein wird. Übrigens wird beim 8.
Konzert am 9.und 10. Mai 2017 die Geigerin Mirijam Contzen zu
hören sein, die in Lünen aufwuchs und seit etlichen Jahren das
Musikfestival auf Schloß Cappenberg leitet (das in diesem Jahr
wegen Renovierung des Schlosses ausfällt). Mittlerweile zählt
sie  zu  den  Großen  der  internationalen  Solistenszene.  In
Dortmund wird sie in Tschaikowskys Violinkonzert D-Dur op. 35
zu hören sein.

Open Air auf dem Friedensplatz

Und  endlich  gibt  es  Open  Air  Klassik  auf  dem  Dortmunder
Friedensplatz! Der Cityring macht’s möglich (und verkauft die
Eintrittskarten).  Am  Freitag,  26.  August,  startet  die
vierteilige  Reihe  mit  einer  Sommernacht  der  Oper,  mit  La
Traviata  und  Zigeunerchor  (heißt  nun  mal  so).  Am
darauffolgenden Samstag ist unter dem Titel „Groove Symphony“
„ein perfekter Mix aus Soul, Elektro, Klassik und Hip Hop“ zu
hören,  die  Gruppe  Moonbootica  und  Philharmoniker  spielen



gemeinsam auf.

Sonntag ist dann um 11 Uhr Familienkonzert unter dem Titel
„Orchesterolympiade“ Musiker im Trainingsanzug treten an zum
Höher, Schneller, Weiter der Instrumente, und am Pult steht
Gabriel Feltz höchstselbst. Na, das wird was werden. Abends
dann schließlich die Musicalgala „A Night full of Stars“. Es
dirigiert  Philipp  Armbruster,  es  singen  Alexander  Klaws,
Patricia Meeden und Morgan Moody.

Schauspielhaus
(Foto:  Laura
Sander/Theater
Dortmund)

Schwanensee ist wieder da

Und jetzt gucken wir noch kurz, was Ballettdirektor Xin Peng
Wang anzubieten hat. Bei seinen Premieren gibt es einen „Faust
II  –  Erlösung“,  und  bei  den  Wiederaufnahmen  „Faust  I  –
Gewissen!“.  „Schwanensee“  kommt  wieder,  und  von  besonderer
Delikatesse  ist  sicherlich  die  Präsentation  dreier
Choreographien von Johan Inger, Richard Siegal und Edward Clug
unter  dem  Titel  „Kontraste“.  An  zwei  Wochenenden
(24./25.9.2016, 24./25.6.2017) spenden die Ballettgalas XXIV
und XXV (also 24 und 25) Glanz. Und wie immer gilt besonders
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für das Ballett der Rat: Man mühe rechtzeitig sich um Karten,
denn allzu schnell sind sie vergriffen.

Weihnachten wird es eng im Kinder- und Jugendtheater

Zu guter Letzt das Kinder- und Jugendtheater (KJT), das sich
tapfer und mit Erfolg bemüht, alle Kinder zu erreichen, auch
die benachteiligten, und dessen Produktionen sich immer auch
um Solidarität, Fairneß und Gerechtigkeit drehen. In „Rico,
Oskar und die Tieferschatten“ von Andreas Steinhöfel gehen
„ein Hoch- und ein Tiefbegabter“ (KJT-Chef Andreas Gruhn) auf
erfolgreiche  Verbrecherjagd,  ein  bißchen  so  wie  weiland
Kästners  „Emil  und  die  Detektive“.  Jörg  Menke-Peitzmeyers
„Strafraumszenen“ drehen sich um Fußball und Rassismus, es
gibt ein Flüchtlingsprojekt („Say it loud II – Stories from
the brave new world“) und im Sckelly etwas für Kinder ab 4
Jahren („Dreier steht Kopf“ von Carsten Brandau).

Das Weihnachtsstück heißt „Der falsche Prinz“, Andreas Gruhn
schrieb es nach der Vorlage von Wilhelm Hauff. Uraufführung
ist am 11. November, und dann wird gespielt und gespielt und
gespielt. Leider aber nicht im Großen Haus, denn das wird ja
renoviert. An der Sckellstraße aber sind die Plätze knapp, nur
zwei Drittel der sonstigen Menge stehen zur Verfügung.

Auslastung lag bei 73,1 Prozent

Viel Theater. Viel Oper, viel Ballett und viel Konzert. Und in
Essen,  Bochum,  Gelsenkirchen,  Hagen,  um  nur  die
nächstliegenden  städtischen  Bühnen  der  Umgebung  zu  nennen,
gibt es auch attraktive Angebote. Da muß man sich strecken,
wenn  man  mithalten  will.  73,1  Prozent  durchschnittliche
Auslastung  aller  Veranstaltungen  hat  Bettina  Pesch
ausgerechnet, Gabriel Feltz hält eine Zielmarke von 80 Prozent
für realistisch. Und dann wäre statistisch gesehen ja immer
noch  Luft  nach  oben.  Jedenfalls  lasten  im  Moment  keine
lähmenden Sparzwänge auf dem Dortmunder Theater. Und das ist
auch gut so.



Wer jetzt noch mehr wissen möchte, sei auf die Internetseite
des Dortmunder Theaters verwiesen: www.theaterdo.de

Die neuen Programmbücher, in denen alles steht, liegen an der
Theaterkasse im Opernhaus aus und können kostenlos mitgenommen
werden.

 

Penner,  Huren,  Säufer:
Dortmund  zeigt  mit  „Peter
Grimes“  erstmals  eine
Britten-Oper
geschrieben von Anke Demirsoy | 20. Juni 2016

Schuldig oder unschuldig? In
Dortmund ist das Urteil über
den  Fischer  Peter  Grimes
(Peter  Marsh)  rasch
gesprochen (Foto: Thomas M.
Jauk / Stage Picture)
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Grandiose Stimmungsbilder vom Meer, eng mit der abgründigen
und unbeständigen Psyche eines Außenseiters verzahnt, machen
den Erfolg der Oper „Peter Grimes“ von Benjamin Britten aus.
Der Titelheld, ein armer Fischer, ist ein Visionär, der von
einem  besseren  Leben  träumt,  seine  raubeinige,  zu  Gewalt
neigende Natur indes nicht unter Kontrolle hat.

Ob er den Tod seines Lehrjungen auf dem Gewissen hat oder
nicht,  ist  nicht  nur  für  die  Bewohnter  des  englischen
Fischerdorfes „The Borough“ rasch beantwortet. Auch Regisseur
Tilman Knabe, der die Oper jetzt in Dortmund neu in Szene
setzt, lässt uns nicht lange im Ungewissen. Wo Britten nur
vornehm  andeutet,  dass  homoerotische,  womöglich  sogar
pädophile Neigungen mit im Spiel sind, langt Knabe kräftig
hin: Für ihn ist Grimes schlicht ein Kranker, der von seinem
Trieb  nach  Jungs  zerrissen  wird.  Aus  Brittens  gequältem
Idealisten,  der  zwischen  euphorischem  Wahn  und  manischer
Depression schwankt, wird ein Sexualstraftäter.

Das klingt nicht nur trostlos, sondern es sieht auch so aus.
Im Einheitsbühnenbild von Annika Haller prallt der Blick auf
eine Hafenmauer aus Beton, die eben jenen Seeblick verwehrt,
den  ein  schäbiger  Kiosk  namens  „Ocean  View“  verspricht.
Zwischen Bierkisten, Maschendrahtzaun und einer Spelunke führt
Tilman Knabe uns die Dorfeinwohner als Lumpenproletariat vor.
Säufer, Penner und Huren bestimmen die Szene: Man fragt sich
ernsthaft, warum der Außenseiter Grimes so gerne Teil dieser
Gesellschaft sein möchte.
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Kein  Seeblick,  kein  Trost:
Kapitän  Balstrode  (Sangmin
Lee) und Ellen Orford (Emily
Newton)  können  nicht
verhindern,  dass  die
Dorfgemeinschaft  sich  zur
Menschenjagd formiert (Foto:
Thomas  M.  Jauk  /  Stage
Picture)

Durch die Überzeichnung macht die Regie es sich selbst schwer,
einzelne  Charaktere  differenzierter  zu  beleuchten.  Der
eifernde  Methodist  Bob  Boles  fuchtelt  mit  dem  anklagenden
Zeigefinger  herum,  bis  er  zur  Karikatur  wird.  Kapitän
Balstrode tritt als gutmütiger Rocker in schwarzer Lederkluft
auf, gewinnt trotz des sonoren Baritons von Sangmin Lee aber
kaum Kontur. Geistige Brandstifter wie die tablettensüchtige
Mrs Sedley und der Richter Swallow, die sich als Biedermeier
tarnen, wirken wie komische Randfiguren. Wie gefährlich diese
Typen werden, wenn sie sich zur Hetzmasse vereinen, zeigt
immerhin eine starke Szene im zweiten Akt. Freilich hätte sich
die  Lust  an  der  Menschenjagd  auch  ohne  öde  Rammeleien  im
Bühnenhintergrund vermittelt.

Die  Lehrerin  Ellen  Orford
(Emily  Newton)  ist  Grimes
ganze  Hoffnung  auf  ein
besseres Leben (Foto: Thomas
M. Jauk / Stage Picture)
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Konzentrieren  wir  uns  lieber  auf  die  Hauptfiguren,  die
sängerisch und darstellerisch durchaus für sich einnehmen. Als
Gast von der Oper Frankfurt gibt der Amerikaner Peter Marsh
dem  unglücklichen  Titelhelden  fragile  Höhen  und  abrupte
Stimmungsumschwünge mit. Sein Tenor kann wie in Trance auf
Piano-Noten verweilen, aber auch ruppig und grob werden. Dass
seine  Stimme  nicht  immer  bruchfrei  klingt,  ist  für  diese
Partie kein Makel. Als Lehrerin Ellen Orford steht ihm die
Sopranistin Emily Newton überzeugend zur Seite. Sie ist eine
vom  Leben  gezeichnete  Frau,  die  Grimes’  Träume  von  einem
besseren Leben teilt. Emily Newton gibt ihr helle Töne der
Hoffnung, aber auch verhärmte Klänge sowie Tiefen, aus denen
Furcht herauf schaudert.

Die Musik macht am Premierenabend leider nicht wett, was Bühne
und Regie uns an Zauber vorenthalten. Selten hat Brittens
vielschichtige, farbenreiche und psychologisch dichte Partitur
so  wenig  Atmosphäre  entfaltet.  Die  von  Manuel  Pujol
einstudierten  Chöre  des  Theaters  und  die  Dortmunder
Philharmoniker agieren unter der Leitung von Gabriel Feltz oft
stark  aneinander  vorbei,  wodurch  Strukturen  unkenntlich
werden.

Wo Brittens Musik uns die Gewalt der Elemente fühlen lässt, wo
sie  uns  zum  Träumen  bringt  und  unseren  Blick  auf  das
Unendliche richtet, erleben wir in Dortmund bestenfalls einen
Sturm im Wasserglas. Trocken werden die Noten der Partitur
herunter gespult, ohne ihnen Sinn und Seele zu geben.

Diese  erste  Aufführung  einer  Britten-Oper  in  Dortmund
überhaupt – von einem Gastspiel abgesehen –, sie hätte ein
Plädoyer für mehr sein können, ja zwingend sein müssen. Die
Chance wurde schmerzlich vertan.

(Der  Bericht  ist  zuerst  im  „Westfälischen  Anzeiger“
erschienen.  Termine  und
Informationen: https://www.theaterdo.de/detail/event/16177/)



Eingestaubtes  Juwel  bleibt
unpoliert:  Aubers  „Manon
Lescaut“ in Liège
geschrieben von Werner Häußner | 20. Juni 2016

Daniel  Francois
Esprit  Auber  auf
einem Foto von 1869.

Bücher  binden  Staub.  Kein  Wunder,  dass  auch  manche
Opernpartituren feingrau überzogen in stillen Regalen abseits
der vielbegangenen Wege des Tages harren, da ihnen jemand
Interesse und Liebe entgegenbringt und sie wieder in die Hand
nimmt. Daniel François Esprit Aubers rund 70 Bühnenwerke sind
typische Kandidaten für die zweite Reihe im Opernarchiv. Und
so freut es Kenner und Liebhaber, wenn jemand wie Stefano
Mazzonis di Pralafera, der Chef der Oper im belgischen Liège,
Aubers „Manon Lescaut“ aus dem Dämmer der Geschichte erlöst –
wenigstens  für  fünf  kurz  hintereinander  getaktete
Vorstellungen.
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Regisseur Paul-Èmile Fourny, im französisch sprechenden Raum
eine Größe des Theaters, mag darauf anspielen, wenn er in der
funkelnden  Ouvertüre  den  Blick  auf  den  Lesesaal  einer
Bibliothek fallen lässt und eine kleine Geschichte erzählt:
Ein  Buch  fasziniert  ein  junges  Mädchen  aus  der  Schar  der
uniformierten  College-Studenten,  aber  auch  ein  verträumter
junger Mann an einem der Pulte zieht ihre Blicke magisch an.
Der Bühnenbau von Benoît Dugardyn spielt ein wenig auf die
Glas-Eisen-Konstruktionen an, die mit dem „Crystal Palace“ bei
der Londoner Weltausstellung 1851 in Mode gekommen waren und
mit  dem  Eiffelturm  ihren  Höhepunkt  erreicht  hatten.  Der
eiserne Rundbogen der Halle rahmt die Bühne in den folgenden
zweieinhalb Stunden, bis das Buch am Ende wieder ins Regal
gestellt wird.

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

Dem Geist des Romans treu geblieben

Das hat seine Gründe: Auber und Scribe verändern zwar das
Personal des Romans, gewichten die Figuren anders als Jules
Massenet in seiner „Manon“ (1884)  und Giacomo Puccini in
„Manon Lescaut“ (1893), bleiben aber dem Geist des Autors
treu: Manon ist keine leidenschaftsentflammte Heroine, sondern



ein einfaches Mädchen, das sich nach angenehmem Luxus sehnt.
Der Marquis d’Hérigny vereint alle Liebhaber Manons in sich:
Er ist der geldschwere Bewerber um die sexuelle Gunst der
jungen  Frau,  über  die  leidenschaftslos,  fast  lapidar
verhandelt  wird.

Des Grieux tritt als Liebhaber weit zurück, wirkt eher wie ein
nachpubertär überspannter Junge, der Züge Don Josés („Carmen“)
vorwegahnen  lässt,  wenn  er  sich  ans  Regiment  des  Marquis
verkauft, weil Manons Cousin Lescaut sein Geld verspielt hat,
und  später  seinen  Vorgesetzten  im  Streit  verletzt.  Die
Nachbarin Manons, Marguerite, ist eine von Scribe auf die
Soziologie seiner Zuschauer zugeschnittene Figur: Mit ihren
Mahnungen, das Vergnügen nicht zu übertreiben, repräsentiert
sie die Werte wohlanständiger Bürgerlichkeit.

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

Reizvolle melodische und rhythmische Erfindungen

Mit diesem Finale – es soll das erste tragische in der Opéra-
Comique  gewesen  sein  –  hat  Auber  ein  spätes  Meisterstück
hinterlassen,  das  weit  in  die  Ausdruckswelt  der  „tragédie
lyrique“  hineinreicht  und  eine  Aufführung  seiner  Oper
rechtfertigt. Wobei Auber mit seinen melodischen und vor allem
rhythmischen Erfindungen durchaus noch mehr zu bieten hat: die
spritzige  Bourbonnaise  am  Ende  des  ersten  Akts  etwa,  ein



glitzerndes  Paradestück  für  jeden  Koloratursopran,  das  als
„Éclat de rire“ als Einzelstück berühmt wurde. Oder die –
weniger formal als melodisch – inspirierte Ouvertüre mit ihrem
atemlosen Galopp.

Die  Opera  Royale  de
Wallonie  in  Liège.
Foto: Werner Häußner

In Liège schien es zunächst, als hätte Regisseur Paul-Èmile
Fourny  einen  Weg  gefunden,  die  Brücke  zwischen  einer
vergangenen Epoche und der Gegenwart zu schlagen. Als aber
dann  die  Figuren  des  Dramas  in  den  unreflektiert
historisierenden Kostümen Giovanna Fiorentinis in die Szene
einsickern,  als  Sumi  Jo  ihren  Auftritt  als  Manon  mit  dem
Gestengehabe der Oper von anno Tobak bestreitet, als sich die
Personen mit behäbigen, klischierten Bewegungen in angenehme
Positionen schieben und ihre Interaktion die Lebendigkeit und
Schlüssigkeit eines Guckkastenbilds aufweist, weiß man: Fourny
sind die Ideen schnell ausgegangen.

Der Rest ist altbackenes Arrangement. Das steuert unaufhaltsam
zum Höhepunkt, wenn in der Wüste der Tenor vor Manon gemessen
auf die Knie sinkt und, mit der erhabenen Gestik der Comédie-
Française erhoben, seinen Schmerz über die Rampe singt. Manon



zieht sich derweil zum Sterben auf die Landkarte Louisianas
zurück, die in einem riesigen, aufgeklappten Buch erscheint:
das Maximum intellektueller Zumutung ist erreicht.

Die  Sänger  entschädigen  nur  zum  Teil  für  die  hilflose
Blutleere der Szene, die schon zur Pause mit zwei kräftigen
Buhs quittiert wurde. Sumi Jo lässt sich zwar in der Agilität
ihrer Koloratur nichts vormachen, hat aber weder im Timbre
noch  in  ihren  püppchenhaften  Bewegungen  die  unbekümmerte,
natürliche Eleganz eines jungen Mädchens. Enrico Casari als
Des Grieux erweist sich als Sänger, der nicht nur – wie an
seinem Haus in Strasbourg – mit Charakterrollen, sondern auch
mit  der  feinen  Linie,  dem  eleganten  Tonfall  und  den
exponierten Hochtönen Aubers erfolgreich fraternisieren kann.

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

Wie lange heißt es nun abzuwarten, bis ein sensibler Regisseur
dieses feine Juwel aufpoliert? Bis jemand die zeitbedingten
Limits  von  Stoff  und  Musik  in  ein  überzeugendes  Konzept
übersetzt und für die Gegenwart erhellt?

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

http://www.operaliege.be


Start mit Gluck – Intendant
Johan  Simons  stellt  das
Programm  der  RuhrTriennale
2016 vor
geschrieben von Rolf Pfeiffer | 20. Juni 2016

Auf  Zeche  Zollern  erklingt
zumindest  an  einem  Abend
Triennale-Musik – allerdings
nicht  im  abgebildeten
Verwaltungsgebäude,  sondern
in der (unsichtbar) dahinter
liegenden  berühmten  und
frisch  renovierten
Jugendstil-Maschinenhalle
(Foto:  Ruhrtriennale/LWL
Hudemann)

Christoph Willibald Gluck macht den Anfang, es folgen Albert
Camus,  Emile  Zola  und  viele  andere.  Johan  Simons  hat  das
Programm  seiner  zweiten  Ruhrtriennale  (12.  August  bis  24.
September 2016) vorgestellt, die an etlichen ehemaligen (oder
noch aktiven) Industriestandorten des Ruhrgebiets stattfinden
soll.  Nach  langer  Pause  ist  auch  Dortmund  wieder  mit
Spielstätten  vertreten,  dem  Hafen  und  (endlich!)  der
renovierten Maschinenhalle von Zeche Zollern in Bövinghausen.
Hier ein paar Fakten:
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Beginn in der Jahrhunderthalle

Große Auftakt-Produktion ist Glucks Reformoper „Alceste“ in
der Bochumer Jahrhunderthalle. Simons hat sie, wie wir den
sorgfältig  zusammengestellten  Presseunterlagen  entnehmen
können,  „neu  inszeniert  und  stellt  Fragen  nach
Opferbereitschaft, Mut und Demut“. Der belgische Dirigent René
Jacobs steht am Pult, leitet das B’Rock Orchestra und den
MusicAeterna-Chor aus Perm.

René  Jacobs  dirigiert  die
Eröffnungsproduktion
„Alceste“  (Foto:
Ruhrtriennale/  Molina-
Visuals)

Drei Wochen später startet die zweite große Musikproduktion,
wiederum unter Simons’ Leitung. Das Werk heißt „Die Fremden“
und ist eine musikalische Bühnenadaption des Romans „Der Fall
Meursault – eine Gegendarstellung“ von Kamel Daoud. Daouds
Roman wiederum ist eine (etwas späte) Antwort auf den Roman
„Der Fremde“ von Albert Camus, in dem der scheinbar grundlose
Mord an einem namenlos bleibenden Araber eine zentrale Rolle
spielt. Der Mord, ist zu erfahren, war nicht nur tödlich,
sondern seine Beschreibung auch rassistisch, was Daoud zur
Gegendarstellung bewegte.

Jetzt auch Auguste Victoria

Die  Inszenierung  hinterfragt  menschliches  Dasein  in  einer
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gottverlassenen  Welt,  fragt  nach  den  Werten,  die  unsere
Kulturen bestimmen, und läßt bei alledem Musik von György
Ligeti und Mauricio Kagel hören. Da wage ich die Prognose, daß
dies  kein  leichter  Abend  wird  –  aber  ein  spannender.  Ein
hoffentlich  auch  bereichernder.  Spielort  übrigens  ist
erstmalig die Kohlenmischhalle der Zeche Auguste Victoria in
Marl, die erst vor kurzem stillgelegt wurde. Reinbert de Leeuw
leitet das Asko/Schönberg Ensemble.

Ein Bau von einschüchternder
Größe:  Die  Marler
Kohlenmischanlage,  wo  „Der
Fremde“ gespielt wird (Foto:
Ruhrtriennale/RAG  Montan
Immobilien  GmbH)

In der Abteilung „Musik“ sticht das Projekt „Carré“ ins Auge,
bei dem Bochumer Symphoniker und ChorWerk Ruhr, auf jeweils
vier  Gruppen  verteilt,  Musik  von  Karlheinz  Stockhausen
sozusagen dezentral zum Klingen bringen. Eigentlich geht das
nirgendwo, aber in der Jahrhunderthalle eben doch.

Ebenfalls bemerkenswert: „Répons“, das „Raummusik-Meisterwerk“
des Komponisten Pierre Boulez, das im Landschaftspark Duisburg
Nord vom Ensemble Inter-Contemporain unter der Leitung von
Matthias Pintscher gegeben wird.

Fortsetzungen: Zola und Couperus

Im Bereich „Schauspiel“ werden Fortsetzungen angekündigt. Luc
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Perceval wandelt weiterhin auf Emile Zolas Spuren und bringt
„Geld. Trilogie meiner Familie 2“ auf die Bühne. Ivo van Hove
inszeniert „Die Dinge, die vorübergehen“ von Louis Couperus,
eine Art Familienthriller. Wie auch im letzten Jahr, als das
Couperus-Stück „Die stille Kraft“ im steten Tropenregen das
Scheitern  des  Kolonialismus  am  Beispiel  eines
Verwaltungsbeamten  und  seiner  Familie  schilderte,  umkreist
Couperus das, was falsch ist an der Besitznahme ferner Länder
durch sein Land.

Das ist jetzt ein Symbolfoto
zu  „Geld.  Trilogie  meiner
Familie  2“  (Foto:
Ruhrtriennale/  Armin-
Smailovic)

Es gäbe der Projekte viele, viele mehr zu nennen, doch soll
dies ja nur ein erster Eindruck sein.

Im Dortmunder Hafen, um darauf zurückzukommen, ist die neue
Arbeit  von  „osa_office  for  subversive  architecture“  zu
bestaunen und auch zu benutzen. Konkret handelt es sich um
einen zehn Tonnen schweren Container in der Farbe Pink, der in
eine  real  existierende  Bearbeitungshalle  für  Stahlprodukte
gekrant wird. Dabei dürfen um die 20 Besucher „an Bord“ („an
Container“?) sein, bestimmt ein unvergeßliches Erlebnis.

Endlich in der Maschinenhalle von Zeche Zollern
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Die Maschinenhalle der Zeche Zollern in Dortmund schließlich
ist am 17. August Ort des Konzerts „Spem in alium“, benannt
nach einer Motette Thomas Tallis’. An diesem Abend wird es
experimentell, mit Musik von Henry Purcell, Alfred Schnittke,
György Ligeti und eben Tallis. Vitaly Polonsky dirigiert den
Chor  MusicAeterna,  der  aus  dem  russichen  Perm  zur
Ruhrtriennale  gestoßen  ist.

So, hier soll es einstweilen sein Bewenden haben. Natürlich
könnte man über das Ruhrtriennale-Programm noch unendlich viel
mehr  schreiben,  doch  würde  es  bald  unübersichtlich  und
sicherlich  auch  langweilig.  Auf  den  Internet-Seiten  des
Festivals  können  Interessierte  sich  orientieren  und  Karten
kaufen. Noch gibt es 15 Prozent Frühbucherrabatt.

www. ruhrtriennale.de

Das Trauma des Kindes: David
Bösch  inszeniert  in  Essen
„Elektra“ von Richard Strauss
geschrieben von Anke Demirsoy | 20. Juni 2016

Von den Gegenständen ihrer
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Kindheit  umgeben,  sinnt
Elektra (Rebecca Teem) auf
Rache (Foto: Matthias Jung)

Blut überall. Es klebt am Boden, es haftet an den Wänden, es
besudelt alle, die zu tun haben mit diesem Schlachthof von
einem Königshaus. An der Wand eine weiß leuchtende Inschrift,
wie  im  Wahn  herausgekratzt  aus  den  rotbraun  geronnenen
Schichten. „Mama, wo ist Papa?“, steht da, kurioserweise auf
Englisch. Denn wir befinden uns im Palast der Klytämnestra und
des  Aegisth,  jenes  ehebrecherischen  Paares,  das  den
rechtmäßigen  König  Agamemnon  hinterrücks  erschlug.

Hier haust Elektra, Tochter Klytämnestras, Protagonistin aus
der  gleichnamigen  Oper  von  Richard  Strauss:  traumatisiert,
halb verwildert, erfüllt von der Gier nach Rache, aus der sie
Lebenskraft saugt. Regisseur David Bösch zeigt sie uns im
Essener Aalto-Theater als eine Frau, die nie erwachsen wurde.
Gemäß den Erkenntnissen der Freud’schen Psychoanalyse, die dem
Dichter  und  Strauss-Librettisten  Hugo  von  Hofmannsthal
vertraut  waren,  interpretiert  Bösch  die  Tragödie  als  ein
psycho-pathologisches Werk mit hysterischen Zügen.

In dieser Lesart bleibt Elektra in ihrer inneren Entwicklung
stehen, seit sie den blutigen Mord an ihrem Vater mit ansehen
musste. Bösch zeigt sie uns als kranke Frau, wehrloses Kind
und  gefährliche  Psychopathin  in  einem.  Sie  liebkost
Stofftiere, kratzt sich verlegen die Arme und sinnt tückisch
auf Mord. Anders als ihre Schwester Chrysothemis, die sich
nach einem normalen Leben in Freiheit sehnt, kennt Elektra
keine Zukunft. All ihre Gedanken enden bei der Erfüllung ihres
Rachewunsches.



Ungleiche  Schwestern:
Elektra  (Rebecca  Teem,  l.)
und  Chrysothemis  (Katrin
Kapplusch.  Foto:  Matthias
Jung)

Das Konzept der Regie ist schlüssig und entspricht den bis zum
Wahnwitz aufgepeitschten Emotionen. Das wirkmächtige Einheits-
Bühnenbild von Patrick Bannwart und Maria Wolgast wird von
Michael Bauer psychologisch einfühlsam ausgeleuchtet. Weniger
glücklich wirkt die Personenführung. Fast alle Akteure agieren
110 Minuten lang gleich: Sie taumeln, greifen sich immerzu an
den Kopf und raufen sich die Haare. Zwischendurch wird gerne
mal an der Rampe gesungen.

Musikalisch  erreicht  diese  Elektra-Produktion  ein  gutes
Niveau, ohne überragend zu wirken. Die Amerikanerin Rebecca
Teem, die in Essen bereits als Brünnhilde zu erleben war,
wirft  sich  mit  nachgerade  animalischer  Emphase  in  die
Titelpartie hinein. Mag manche Pianostelle im Dialog mit Orest
ihren  Sopran  auch  in  Verlegenheit  bringen,  so  zeigt  die
Sängerin doch keine ernsthaften Intonationsprobleme und gibt
Elektra  eine  Fülle  von  Nuancen  mit.  Sie  kann  hasserfüllt
keifen,  verführerisch  schmeicheln,  in  tückischer  Reserve
lauern und sich bis zum wilden Aufschrei steigern. Katrin
Kapplusch klingt als Chrysothemis monochromer, befeuert die
Tragödie  aber  immer  wieder  durch  Klänge  haarsträubender
Hysterie.
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Für  Klytämnestra  (Doris
Soffel,  l.)  nimmt  das
Gespräch  mit  ihrer  Tochter
(Rebecca Teem) eine schlimme
Wendung  (Foto:  Matthias
Jung)

Kammersängerin Doris Soffel zelebriert die Klytämnestra als
amoralische  Zombie-Diva.  Sie  verlässt  sich  dabei  auf  die
Erfahrung, die sie aus ihrer großen Karriere mitbringt, und
wird für ihre enorme Bühnenpräsenz gefeiert, obgleich sie die
Partie mit erheblichen stimmlichen Verformungen präsentiert.
Almas  Svilpa  schlägt  als  Orest  einen  ernsten,  angemessen
düster grundierten Ton an.

Die Essener Philharmoniker haben ihre Strauss-Qualitäten seit
der Ära Soltesz nicht verloren. Spannend wird dieser Abend
durch die Vielzahl musikalischer Bezüge, die sie unter der
Leitung  von  Tomáš  Netopil  aufdecken.  Ohne  die  expressive
Partitur zu glätten, klingen da plötzlich Arabella-Schmelz und
Rosenkavalier-Romantik an. Dann wieder dringt dumpfes Brüten
aus  dem  Orchestergraben,  schauerliches  Sausen  und
niederschmetternde  Wucht.

Dass eine Untat nicht mit einer weiteren Untat aus der Welt
geschafft  werden  kann,  zeigt  Bösch  am  Ende  mit  grausamer
Konsequenz. Die Kinder des Agamemnon, sie sind verdammt: seien
sie nun gerächt oder nicht.

Informationen:
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http://www.aalto-musiktheater.de/vorschau/premieren/elektra.ht
m, Karten: 0201/ 8122 200).

(Der  Bericht  ist  zuerst  im  Westfälischen  Anzeiger
erschienen).  

Gleißende  Hysterie:  George
Benjamins  Oper  „Written  on
skin“ im Konzerthaus Dortmund
geschrieben von Martin Schrahn | 20. Juni 2016

„Written  on  Skin“  –  der
britische  Komponist  George
Benjamin  dirigiert  das
fulminante  Mahler  Chamber
Orchestra. Foto: Pascal Amos
Rest

Das Beste kommt zum Schluss. Ein Musikdrama, das uns wie ein
wirbelnder Strudel verschlingt. Mit erstklassigen Sängern, die
vor keiner emotionalen Entäußerung zurückschrecken. „Written
on skin“ – George Benjamins Oper entpuppt sich als ein Stück
gleißender  Hysterie,  als  Schwester  der  „Elektra“  oder  des
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„Wozzeck“. Die Aufführung im Konzerthaus Dortmund ist eine
Herausforderung fürs Publikum – und wird mit Jubel belohnt.

Der Brite Benjamin steht selbst am Pult des höchst intensiv
spielenden Mahler Chamber Orchestra, dirigiert gewissermaßen
mit körperlichem Understatement, gleichwohl ungeheuer präzise.
Er ist charmanter Vertreter einer neuen Musik, deren stetiger
Fluss uns bannt, weil nichts dahinplätschert. Zuweilen rütteln
eruptive  Klangballungen  auf,  immer  fasziniert  die  Vielfalt
instrumentaler Farben. „Written on skin“ wird so zum Höhepunkt
der dreitägigen Zeitinsel, die das Konzerthaus dem Komponisten
gewidmet hat.

Benjamin ist ein Musiker, der viel schreibt und ebenso viel
verwirft.  Seine  Skizzenblätter  übertreffen  deutlich  das
gedruckte Werk. Etwa 40 Kompositionen in 40 Jahren sprechen
die Sprache eines äußerst skrupulösen Künstlers. „Written on
skin“ entstand 2012, sechs Jahre nach seiner ersten Oper,
„Into  the  little  hill“,  eine  moderne  Fassung  des
„Rattenfängers von Hameln“; sie war ebenfalls im Konzerthaus
zu erleben.

Der  „Beschützer“
(Christopher  Purves,  l.)
blickt  auf  die  Kunst  des
Malers  (Tim  Mead).  Agnés
(Barabara  Hannigan)  schaut
gleichfalls  interessiert.
Foto: Pascal Amos Rest
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Für Benjamin gilt aber auch das akribische Bemühen um die
Weiterentwicklung  seiner  Ausdrucksmittel.  Für  „Written  on
skin“  etwa  setzt  er  als  charakterstarke  Farbe  eine
Kontrabassklarinette  ein,  mischt  Harfen-  und  Banjoklang,
verweist mit einer Glasharmonika in sphärische Weiten, blickt
mit einer Viola da Gamba auf alte Zeiten.

Denn die Geschichte, die hier verhandelt wird, fußt auf einer
Sage des 13. Jahrhunderts. Ein Maler soll all die Herrlichkeit
eines hohen Herrn aufs Papier, damals noch „auf die Haut“,
bannen.  Der  Künstler  verführt  die  Frau  des  Hauses,  der
gekränkte Gatte reißt dem Nebenbuhler das Herz heraus und
zwingt  seine  Frau  es  zu  essen.  Die  stürzt  sich  aus  dem
Fenster.

Ein  archaischer,  blutrünstiger  Stoff,  den  Benjamin  und
Librettist Martin Crimp in die Moderne überführt haben. Drei
zynische Engel schaffen eine brutale Welt, der hohe Herr gilt
als „Beschützer“ seiner Frau Agnés, entpuppt sich indes als
fieser  Sklavenhalter.  Agnés‘  Zorn,  Trotz,  Widerstand  und
Betrug wird durch die Verführungskraft des Malers genährt.
Benjamin hat die Rolle mit einem Counter besetzt, und wenn
sich  die  Stimme  Tim  Meads  mit  dem  Wundersopran  Barbara
Hannigans vereint, scheint das emotionale Zentrum der Oper
erreicht. Doch erst ihr Ehebruchgeständnis ist der eigentliche
Kulminationspunkt.  Hannigan  wächst  zur  Rachefurie,  das
Orchester schreit und überwältigt mit grausamen Schlägen.

Nicht  minder  ausdrucksstark  singt  Christopher  Purves  den
„Beschützer“ seiner Frau, ein zynischer Machtmensch, der sich
selbst am meisten gefällt, der manchmal aber nur dasitzt wie
ein  geprügelter  Hund.  Es  ist  nicht  zuletzt  diese  Mimik,
abgeleitet aus der emotionalen Urgewalt der Musik, die uns auf
die Stuhlkante treibt. „Written on skin“ ist Beispiel dafür,
dass die komponierende Avantgarde durchaus zur Darstellung des
Sinnlichen fähig ist. Mag George Benjamin auch einer jener
Künstler sein, die ihr Werk akribisch konstruieren, ist diese
Oper alles andere als ein um sich selbst kreisendes Konstrukt.



Theater wie Bonn und Detmold haben sich ihrer angenommen,
andere  Häuser  sollten  den  Mut  aufbringen,  ihr  oft
eingefahrenes  Repertoire  zu  erweitern.  Es  lohnt  sich.

(Der Text ist zuerst in ähnlicher Form in der WAZ erschienen.)

Zwischen  den  Stühlen:
Gelsenkirchen  zeigt  Vincenzo
Bellinis Oper „Norma“
geschrieben von Anke Demirsoy | 20. Juni 2016

Diva mit Dornenkrone: Die
Regisseurin  Elisabeth
Stöppler zeichnet „Norma“
als  Heilige  und
Schmerzensgestalt  (Foto:
Monika Forster/MiR)

Viele  Regisseure  neigen  bei  Vincenzo  Bellinis  „Norma“  zur
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großen Ausstattungsoper. Dabei eignet sich die Tragödie um die
gallische  Seherin  auch  hervorragend  für  eine  abstrakt-
psychologisierende Deutung. Diesen Weg hat Elisabeth Stöppler
jetzt im Gelsenkirchener Musiktheater eingeschlagen, das die
Oper erstmals in Deutschland in der kritischen Neuausgabe in
Szene setzt.

Anhand der Originalpartitur belebten der Komponist Maurizio
Biondi  und  der  Geiger  und  Dirigent  Riccardo  Minasi  viele
Details,  die  im  Laufe  der  Aufführungstradition  verloren
gingen.  Wie  ursprünglich  von  Bellini  vorgesehen,  wird  die
Rolle der Adalgisa in Gelsenkirchen von einem Sopran gesungen
statt von einem Mezzo. Das erweist sich als starkes Argument
für  den  Besuch  dieser  Produktion:  Nicht  allein,  weil  die
Rivalität  zwischen  den  Protagonistinnen  so  noch  schärfer
hervor tritt, sondern weil Gelsenkirchen mit Hrachuhi Bassénz
(Norma)  und  Alfia  Kamalova  (Adalgisa)  zwei  Sängerinnen
aufbieten kann, deren Gesangskunst den derzeit acht weiteren
Norma-Produktionen  an  deutschen  Bühnen  scharfe  Konkurrenz
machen dürfte.

Die in Gelsenkirchen bekannte Elisabeth Stöppler, inzwischen
Hausregisseurin am Staatstheater Mainz, zeigt „Norma“ als ein
Stück über die siegreiche Kraft der Liebe. Dabei mag sie sich
weder auf eine Zeit noch auf einen Ort festlegen, sondern
entfaltet  das  Drama  zwischen  Tischen  und  Stühlen  in
gesichtsloskalten  Räumen.  Dieser  Ansatz  bleibt  schmerzlich
vage,  zumal  hochhackige  gelbe  Damenschuhe  ein  doch  recht
schwaches  Symbol  für  die  Welt  der  weiblichen,  Frieden
spendenden  Mondgöttin  Luna  sind.
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Die Druidin ruft zum Kampf:
Norma  (Hrachuhi  Bassénz,
Mitte)  stachelt  ihre
gallischen  Landsleute  auf
(Foto: Monika Forster/MiR)

Aber  die  Regisseurin  beweist  zugleich  eine  spannungsvolle
Personenführung, die innere und äußere Konflikte so scharf
nachzeichnet, dass Emotionen aufreißen wie Erdspalten. Normas
Seelendrama wird durch ihre heimlich mit Pollione gezeugten
Kinder deutlich, die in Gelsenkirchen beinahe ständig um sie
sind: unschuldige Beweise ihrer Schuld (Lili und Mona Lenz
agieren an der Seite der Großen bemerkenswert professionell).
Lars-Oliver  Rühl  (Flavio)  spricht  Texte  von  Pier  Paolo
Pasolini, die von Krieg und Frieden handeln. Ob es dieser
bedurft hätte, um Normas Drama zu erzählen, bleibt wiederum
fraglich.

Ein  starkes  Frauenduo:
Adalgisa  (Alfia  Kamalova,
links)  und  Norma  (Hrachuhi
Bassénz.  Foto:  Monika
Forster,/MiR)

Allen Freunden des Belcanto sei diese „Norma“ unbedingt ans
Herz gelegt. Es ist außerordentlich, wie Hrachuhi Bassénz sich
in die Titelpartie hinein schraubt, wie sie ihren beweglichen,
leicht dunkel umflorten Sopran zu einem Gefäß für glühende
Leidenschaft,  wilde  Rachegefühle,  tiefe  Reue  und  nicht
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geweinte Tränen macht. Als Norma wächst diese Sängerin zur
großen  Schmerzensgestalt:  Diva,  Heroine,  liebende  Frau  und
sorgende Mutter in einem. Die Adalgisa von Alfia Kamalova ist
ihr hart auf den Fersen. Umwerfend ihre zarten Piani, ihre
vehemente Attacke, ihre leuchtend klare und scheinbar mühelose
Formung  von  Bellinis  endlosen  Melodiebögen.  Geschickt  legt
Hongjae  Lim  den  Pollione  so  lyrisch  an,  dass  er  nicht
forcieren  muss.

Am Dirigentenpult ist es der Finne Valtteri Rauhalammi, der
diesen  lyrischen  Schleier  weiter  webt.  Nie  klingt
marschartiges Gerumse aus dem Orchestergraben, ja nicht einmal
die furchterregenden Kriegschöre wirken krachend. Rauhalammi
zelebriert durchweg einen feinen, federnden Klang, der die
Sänger  unterstützt  und  viele  Szenen  unterschwellig  mit
nervöser  Spannung  auflädt.  Des  Dirigenten  vollmundige
Ankündigung, Gesang zelebrieren zu wollen, wird auch Dank der
Neuen  Philharmonie  Westfalen  wahr,  die  dem  Dirigenten
aufmerksam und geschmeidig durch alle Temposchwankungen folgt.

Termine  und  Informationen:
http://www.musiktheater-im-revier.de/Spielplan/Oper/Norma/
Karten: 0209/ 40 97 200).

(Der Bericht ist zuerst im Westfälischen Anzeiger erschienen).

„Der Klang sucht mich, nicht
ich suche den Klang“ – zum
80.  Geburtstag  des
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Komponisten Aribert Reimann
geschrieben von Werner Häußner | 20. Juni 2016

Aribert  Reimann.  Foto:
Schott  Promotion,  Gaby
Gerster

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

Ein Thema, das Reimann in den siebziger Jahren, als der „Lear“
entstand,  als  hochaktuell  einschätzte:  „Ausgesetztsein,
Enteignung, Terror – alles Dinge, die sich heute pausenlos auf
der Welt ereignen.“ Nur damals?, möchte man fragen – und mit
dieser Frage erklärt sich, warum Reimanns großformatiges Werk
über ein Thema, an dem kein geringerer als Giuseppe Verdi
gescheitert ist, nach wie vor in den Spielplänen steht. Über
30 Mal ist die Oper seit ihrer Münchner Uraufführung 1978 neu
inszeniert worden. Weltweit, zuletzt sogar in Japan.
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„Lear“ in Düsseldorf und Essen

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

Bei aller Vorsicht gegenüber Prognosen: Reimanns „Lear“ gehört
zu den ganz wenigen Werken des ausgehenden 20. Jahrhunderts,
die  jetzt  schon  einen  Platz  im  großen  Repertoire  erobert
haben. Wäre die Oper nicht so aufwändig orchestriert, hätte
sie sicher auch den Weg auf kleinere Bühnen gefunden.

Im „Lear“ ist Reimann gelungen, was dauerhaft rezipierte Werke
ausmacht: ein zeitloses Thema, das unter aktueller Perspektive
erschlossen wird; eine expressive Tonsprache, die unmittelbar
zu ergreifen vermag, dennoch höchst bewusst durchkonstruiert
ist. Und ein untrügliches Gefühl für die menschliche Stimme
und ihr Ausdrucksspektrum. Nicht umsonst hat Dietrich Fischer-
Dieskau schon 1968 gedrängt, Reimann möge sich des „Lear“
annehmen. Zehn Jahre später sang er die Titelpartie in der
Münchner Uraufführungsregie von Jean-Pierre Ponnelle, mit Gerd
Albrecht am Pult.



Grotesk,
unheimlich,
tiefgründig:
Aribert  Reimanns
„Die
Gespenstersonate“
in  ihrer  jüngsten
Inszenierung  2014
in  Frankfurt,  mit
Dietrich  Volle
(Hummel)  und  Anja
Silja (Die Mumie).
Foto:  Wolfgang
Runkel

Inspiration durch große Literatur

In diesem „Lear“ und seiner Geschichte steckt vieles, was den
Komponisten Aribert Reimann kennzeichnet. Zunächst der Stoff:
Reimann  hat  sich  stets  von  großer  Literatur  inspirieren
lassen,  von  August  Strindberg  für  seine  erste  Oper  „Ein
Traumspiel“ (Kiel, 1965), von Yvan Goll für seine mystische
„Melusine“  (Schwetzingen,  1971),  von  Franz  Kafka  für  „Das
Schloss“  (Berlin,  1992)  bis  hin  zu  seinem  jüngsten
Musiktheater, der in Wien 2010 uraufgeführten und danach in
Frankfurt  herausgebrachten  „Medea“  nach  Franz  Grillparzers



„Das goldene Vlies“.

Auch sein neues Werk, das für Berlin 2017 vorgesehen ist, fußt
mit  Maurice  Maeterlinck  auf  einem  bedeutenden  Literaten.
Begonnen  hatte  die  Beschäftigung  mit  dem  Musiktheater  mit
einem Ballett auf ein Libretto von Günter Grass: „Stoffreste“.
Das Debüt des noch nicht 23-jährigen Komponisten erfolgte am
12. Februar 1959 am Essener Theater.

Man hat Reimann vorgeworfen, ein unpolitischer, konservativer,
ja  bildungsbürgerlicher  Komponist  zu  sein,  der  an  einer
„linearen Erzählhandlung“ festhält. Inzwischen ist die Zeit
vorbei, da man das Erzählen von Geschichten als nicht mehr
zeitgemäß geringgeschätzt hat. Und Reimanns Stoffe haben mehr
mit der Gegenwart zu tun als manches aufgeregt der Aktualität
nachhechelndes oder in Kunsttheorie oder Selbstreferenzialität
verschraubtes Musiktheater.

Nichts Abstraktes, sondern Durchlebtes

So ist Reimanns „Troades“ von 1986 – er nannte sie selbst
einmal seine Anti-Kriegs-Oper – nicht nur eine musikalische
Reflexion der furchtbaren Erlebnisse des Neunjährigen, der den
verheerenden  Bombenangriff  auf  Potsdam  am  15.  April  1945
miterlebt und seinen älteren Bruder verloren hat, sondern auch
eine ungeheurer Herausforderung an den Zuschauer, der sich den
Extremen  im  Orchester  und  in  der  Führung  der  Stimmen
ungeschützt aussetzen muss – so, wie er auch den „Sturm auf
der Heide“ in „Lear“ über sich hereinbrechen lassen muss.

Kennzeichnend  für  den  Schaffensprozess:  Reimann  komponiert
nicht  Abstraktes,  sondern  Durchlebtes.  Er  braucht  einen
Schlüssel, der in ihm Musik erschließt. Im „Lear“ war das der
erste  Satz  des  Königs,  in  dem  dieser  seinen  Entschluss
mitteilt,  sein  Reich  zu  teilen  –  der  Beginn  eines
Verhängnisses, aus dem es kein Entkommen mehr gibt. In „Medea“
war es der Ruf „Gebt Raum!“ aus dem Munde der Mutter, der man
die Kinder entfremdet und wegnimmt. Medea ist in gewissem



Sinne das weibliche Pendant zu Lear. Auch sie ist verstoßen,
eine ohnmächtige Fremde in der Welt, die sie umgibt. Aber sie
findet in der Bedrängnis zu Stärke. Eine Figur, in der Reimann
die Tiefenschichten entdeckt hat, und die in ihm so viel Musik
erzeugte, dass er ihr nicht mehr entkommen konnte.

„Plötzlich ist da eine Farbe, der ich nachgehen muss“

In einem Interview mit dem „Tagesspiegel“ hat Reimann seinen
Schaffensprozess  im  Sinne  einer  Inspiration  beschrieben:
„Plötzlich ist da eine Farbe, eine Konstellation, der ich
nachgehen muss. … Das Seltsame ist, dass ich das Gefühl habe,
der Klang sucht mich, nicht ich suche den Klang – und dass er
von  außen  kommt,  von  sehr  weit  weg.“  Auch  er  sei  beim
Komponieren „nicht ganz von dieser Welt“. Mit bloßer Intuition
hat das freilich wenig zu tun: Von der Eingebung führt der Weg
zum  bis  ins  letzte  Detail  durchdachten  Prozess  der
Organisation und Verarbeitung des Materials. Handwerk eben,
wenn auch souverän gehandhabtes. Dennoch bleibt der Rest eines
Geheimnisses.

Das Klavier war sein
Instrument:  Reimann
war  ein  gesuchter
Liedbegleiter.  Foto:
Schott  Promotion,

http://www.tagesspiegel.de/kultur/interview-mit-aribert-reimann-der-klang-sucht-mich/4204926.html


Gaby  Gerster

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

Wiederentdeckung des Liedes

Das Begleiten hat Reimann in den neunziger Jahren aufgegeben,
die Beschäftigung mit dem Gesang nicht. Bis zur Pensionierung
hatte er eine Professur für Zeitgenössisches Lied in Hamburg,
dann an der Berliner Hochschule der Künste inne. Kein Wunder,
dass zahlreiche Lieder und Liedzyklen entstanden; Reimann gilt
als  der  Zeitgenosse,  der  das  Lied  wieder  ins  Bewusstsein
modernen Komponierens zurückgeholt hat.

Aribert  Reimann.  Foto:
Schott  Promotion,  Peter
Andersen

Ein wenig seltsam mutet schon an, dass die deutsche Musikwelt



vom 80. Geburtstag Aribert Reimanns am heutigen 4. März so
wenig  praktische  Notiz  nimmt.  An  keiner  Bühne  steht  eine
seiner acht Opern auf dem Spielplan. Studiert man auf den
Internetseiten  des  Schott-Verlags  die  Aufführungsdaten,
beschränken sich die Konzerte zum Geburtstag auf Berlin: ein
Kammerkonzert von Musikern des Deutschen Symphonie Orchesters
Berlin, das nach den „Liedern auf der Flucht“ 1960 zahlreiche
Ur- und Erstaufführungen realisiert hat.

Am  12.  und  13.  März  spielt  das  DSO  in  der  Berliner
Philharmonie „Tarde“ für Sopran und Orchester; am 22. März
folgt  das  Orchester  der  Deutschen  Oper  Berlin  in  einem
Geburtstagskonzert  unter  Donald  Runnicles  mit  den  „Drei
Liedern nach Gedichten von Edgar Allan Poe“. Stefan Soltesz
dirigiert im Mai zwei Aufführungen des „Lear“ – in Budapest.

Interessant: Das Würzburger Mozartfest bringt im Juni eine
ganze  Reihe  von  kammermusikalischen  und  vokalen  Werken
Reimanns. Liegt das daran, dass Reimann Mozart „am meisten
bewundert“? Und bei den sommerlichen Musiktagen in Hitzacker
wird der Liedkomponist Reimann ausführlich gewürdigt. Dennoch:
Für einen Komponisten dieses Rangs ein mageres Geburtstags-
Portefeuille. Reimann wird’s verschmerzen. Er war, bei allem
Selbstbewusstsein, eh nie der Mann fürs Glamouröse.

Guy Joosten verschenkt Verdis
„Don  Carlo“  an  der
Düsseldorfer Rheinoper
geschrieben von Werner Häußner | 20. Juni 2016

https://www.dso-berlin.de/content/e43/e272/index_ger.html?=displayEvent&ACTION_OPASCALENDAR=displayEvent&startdate=2016/3/13&year:int=2016&eventId=53322&month:int=3
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http://www.deutscheoperberlin.de/de_DE/calendar/sinfoniekonzert.12679402#
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Kampf  der  Mächte:  König
Philipp  (Adrian  Sampetrean,
rechts)  legt  sich  mit  dem
Großinquisitor  (Sami
Luttinen)  an.  Foto:  Hans
Jörg  Michel

Die  Oper  in  Bonn  erschließt  mit  „Jérusalem“  neue  Verdi-
Dimensionen.  Frankfurt  erarbeitet  mit  „Stiffelio“  einen
ungewöhnlichen, spannenden Stoff aus entlegenen Regionen der
Verdi-Rezeption und holt mit „Oberto“ dessen erste Oper ins
Licht einer validen musikalischen Wiedergabe. In Düsseldorf,
an  der  Deutschen  Oper  am  Rhein,  die  vor  Generationen  für
avancierte Spielpläne bekannt war, bleibt Intendant Christoph
Meyer  seiner  Linie  treu.  Mit  „Don  Carlo“  füttert  man  das
übliche Vierzig-Werke-Repertoire auf. Statt perspektivischer
Blicke  ein  Rückzug  aufs  massen-  und  kassenkompatible
Allerwelts-Einerlei.

Und genau dazu passend kommt die Inszenierung von Guy Joosten
daher.  Die  Bühne  von  Alfons  Flores  mag  in  ihrer  goldenen
Geometrie – wozu eigentlich? – an den „Palazzo dei Diamanti“
in Ferrara erinnern, wirkt aber in ihrer belanglosen Ästhetik
wie ein modisches Tagungshaus-Foyer der siebziger Jahre. Dazu
gibt es mal brillantes, mal gedämpftes Licht von Manfred Voss,
dann drohen feuerfarbene Schattierungen, und zwei Mal schaltet
sich für kurze Momente blaues Licht ein – sich dem Verständnis
entziehendes subtiles Interpretationsmoment oder einfach nur
der falsche Schalter in der Lichtbude? Hänger fahren rauf und

http://www.revierpassagen.de/34571/die-heilige-stadt-als-ziel-der-sehnsucht-giuseppe-verdis-jerusalem-in-bonn/20160211_1202
http://www.revierpassagen.de/34669/elementare-eifersucht-giuseppe-verdis-stiffelio-an-der-oper-frankfurt/20160218_0921
http://www.revierpassagen.de/34723/lohnende-begegnung-verdis-erstling-oberto/20160220_1206
http://www.operamrhein.de


runter, der Raum wird vergrößert oder reduziert. Zum Autodafé
gibt es ein bisschen züngelnde Flammen als Projektion. So hat
man vor vierzig Jahren die Oper modernisiert.

Bettkantengeflüster

Joosten stellt – wie originell – ein Bett ins Zentrum. Darin
wälzt sich der König auf die aus politischer Räson geheiratete
Braut  seines  Sohnes  Carlos,  während  der,  ein  geistig
beschädigter Neurotiker, von Posa zum Werkzeug seiner Pläne
gemacht wird und zum final gebrüllten „Libertá“ des Duetts
hinausstürmt. Als Bettkantengeflüster nimmt Joosten auch das
hochbrisante Gespräch des Königs mit dem unabhängig denkenden
Marquis, der sich erst mal entspannt auf die Federn lümmelt.
So  läppisch  will  Joosten  offenbar  eine  offene
Gesprächsatmosphäre  signalisieren,  während  der  anklagende
Aufschrei  Posas,  der  König  habe  Spanien  den  „Frieden  der
Gräber“  bereitet,  ziemlich  eindruckslos  an  dem  Monarchen
abperlt. Auch der weibliche Hofstaat um die ehrgeizige Eboli
gruppiert sich in putzigen Rüschchenkostümen Eva Krämers auf
dem Bett, in das wenige, psychologisch unbeleuchtete Momente
später, der Infant seine ehemalige Verlobte zieht.

Geistig  beschädigter
Neurotiker:  Don  Carlo
(Gianluca  Terranova)
provoziert  seinen  Vater  im
Ketzergewand.  Links  Ramona
Zaharia  als  Eboli,  rechts



Olesya  Golovneva  als
Elisabetta. Foto: Hans Jörg
Michel

Verschenkt ist das Autodafé, jene zentrale Scharnierstelle in
der Oper, in der Verdi das Meyerbeer’sche Politdrama mit den
intimen  seelischen  Tragödien  verschmilzt.  Da  leistet  sich
Düsseldorf  einen  brutalen  Strich  und  führt  damit  längst
überwunden geglaubte Traditionen geringschätzender Eingriffe
in Verdis Partituren weiter – man stelle sich so etwas in
Wagners „Lohengrin“ vor! Dass die flandrischen Gesandten mit
Eselsohren auftreten, angeführt von Carlos im Ketzerkostüm,
ist eigentlich nicht mehr wichtig – die Inszenierung hat zu
diesem Zeitpunkt schon längst ihre Chancen verspielt.

Ohne Tiefenblick

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

Hätte es nun wenigstens sängerische Lichtblicke gegeben. Aber
die Deutsche Oper am Rhein wird auch da ihrem früheren Ruf
nicht mehr gerecht. Zwar wird Gianluca Terranova applaudierend
gefeiert, aber das täuscht nicht darüber hinweg, dass er ein
finessenlos,  bisweilen  grob  singender  neo-italienischer
Lautstärke-Tenor ist. Mit seiner festgesessenen Stimme bemüht
er  sich  spürbar  um  den  lyrischen  Bogen,  um  den  fein
schmelzenden Ton. Da er aber ständig Druck anwenden muss,
fehlt  ihm  die  geschmeidige  Entfaltung  des  Klangs,  die



technisch  abgesicherte  dynamische  Flexibilität,  die  leicht
ansprechende Höhe. Die Misere heutigen Verdi-Gesangs könnte
Terranova  trefflich  exemplifizieren.  Ähnlich  der  diesmal
enttäuschende Laimonas Pautienius mit einem galligen, zu weit
hinten sitzenden Bariton. Die chevaleresken Töne in der Szene
mit Eboli fehlen ihm ebenso wie der idealistische Ton des
Freiheitsstrebens oder die verklärten Momente der Todesszene.

Sami Luttinen hat nicht, was Verdi mit „tinta“ bezeichnet,
jene untergründige Farbe des Bedrohlichen in der Stimme. Sein
Bass  erklimmt  die  Höhe  mit  Kraft,  bleibt  im  Zentrum
unverbindlich. Das Duett mit dem König verharrt im Rahmen
einer  jovialen  Unterhaltung.  Für  Adrian  Sâmpetrean  eine
Herausforderung, die er – wie das klagende Bekenntnis seiner
existenziellen  Einsamkeit  in  seiner  Arie  –  mit  Anstand
bewältigt, auch wenn ihm die Reife der Gestaltung noch abgeht.

Olesya Golovneva ist eine anrührende Elisabetta mit Momenten
der  Zerbrechlichkeit  wie  der  inneren  Stärke,  die  sich
stimmlich beglaubigen kann, so lange keine Tiefe gefordert
ist. Aber sie hat das wehmütige Legato, mit dem sie ihrer vom
König  gedemütigten  Freundin  ihr  Herz  mit  zurück  nach
Frankreich gibt; sie hat auch den abgeklärten Blick auf die
„Vanitas“ des Lebens, deren Erkenntnis den alten Karl V. ins
Kloster gehen ließ.

Jeder erledigt nur sein Ding

Ramona  Zaharia  bringt  für  die  Prinzessin  Eboli  glanzvolle
Substanz, ansprechende Höhe und eine gut fundierte Tiefe mit,
offenbart aber auch, dass ihr für ein entspanntes Singen der
Verzierungen  des  Schleierlieds  die  Länge  des  Atems  fehlt.
Torben Jürgens erklärt mit respektablem Bass den tiefen Irrtum
des ehrgeizigen, zu Staub zerfallenen Kaisers Karl V., Anna
Tsartsidzes leichter Sopran veredelt die wenigen Sätzchen des
Pagen Tebaldo, Natali Dzemailova kleidet als Contessa Aremberg
ihren  Schock  über  den  brutalen  König  in  Eleganz.  Ibrahim
Yeşilay (Lerma) und Sylvia Hamvasi (Stimme vom Himmel) bleiben



ihren Partien nichts schuldig. Gerhard Michalskis Chor, in
seiner zentralen Szene in den Hintergrund verbannt, singt sich
routiniert durch die Oper.

Das Orchester leitet der Ukrainer Andriy Yurkevych, GMD der
Polnischen Nationaloper Warschau. Er tut sein Bestes, um dem
Abend  musikalisch  Belang  zu  geben,  wählt  aber  schwankende
Tempi, deren Sinn nicht aufgeht, zumal er gegen Ende hin die
Sänger mit zäher Langsamkeit strapaziert. Der Eindruck drängt
sich auf, dass auf der Bühne und im Graben jeder sein Ding
erledigt, ohne den Kontakt über ein Minimum hinaus zu pflegen
oder gar in den Dienst einer gemeinsamen musikalischen Aussage
zu  stellen.  Und  das  Ding  im  Graben  kommt,  wie  bei  den
Düsseldorfer  Symphonikern  leider  öfter,  nicht  über  solide
Routine  hinaus,  gewürzt  hier  und  da  durch  sorgfältig
modellierte  solistische  Momente.  Alles  in  allem  ein
verzichtbarer  Opernabend.  Schade  um  die  Zeit.

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

Lohnende  Begegnung:  Verdis
Erstling „Oberto“
geschrieben von Werner Häußner | 20. Juni 2016
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Das  Ensemble:  Vorne  (von
links) Karen Vuong (Imelda),
Claudia  Mahnke  (Cuniza),
Sergio  Escobar  (Riccardo),
Maria  Agresta  (Leonora),
Kihwan  Sim  (Oberto)  und
Jader  Bignamini
(Musikalischer Leiter) sowie
im  Hintergrund  das
Frankfurter  Opern-  und
Museumsorchester.  Foto:
Wolfgang  Runkel

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

Die Mühe ist es wert, sich Verdis Einstand in der Welt der
Oper  mit  erstrangigen  Kräften  und  optimaler  musikalischer
Sorgfalt zu widmen. Denn der damals 26-Jährige verschafft sich
als fertiger Komponist Zugang zu unseren Ohren. Sicher: Verdi
erreicht  noch  nicht  die  psychologische  Tiefe  der
Charakterstudien  von  „I  Masnadieri“,  noch  nicht  die

http://www.revierpassagen.de/34669/elementare-eifersucht-giuseppe-verdis-stiffelio-an-der-oper-frankfurt/20160218_0921


Ensemblekunst späterer Finali. Aber der dramatische Instinkt,
mit  dem  er  das  Libretto  des  Gelegenheitsdichters  Antonio
Piazza – eine vorlagenlos erfundene Ritterstory aus der Zeit
Ezzelino da Romanos – vertont, packt treffsicher zu.

Ohne  die  wehmütigen  Subtilitäten  Donizettis,  ohne  die
passionierten Melodielinien Bellinis, ohne die versierte, auch
erfindungsreiche Routine eines Mercadante zieht Verdis Musik
dennoch  in  ihren  Bann:  Der  Rhythmus  ist  schlagkräftig
ausgebildet, die Melodien langweilen nicht, und in Chören und
Ensembles blitzt auf, was Verdi später, etwa in „La Traviata“,
veredelt durch schmeichelnde Ohrwurm-Melodien, perfektioniert
hat.

Milano,  Teatro  alla  Scala:
Ort des Debüts von Giuseppe
Verdi als Opernkomponist im
Jahr 1839. Der Stich stammt
von etwa 1790.

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



In  Frankfurt  erfährt  Verdis  Partitur  dank  des  jungen
Italieners Jader Bignamini am Pult des zu großem Engagement
aufgelegten Orchesters eine erstklassige Behandlung. Endlich
wieder einmal ein junger Verdi-Dirigent, der weiß, wie’s geht.
Bignamini verhetzt kein Tempo, sperrt kein Metrum in den Käfig
trockener  Exaktheit,  spannt  melodische  Bögen  herrlich  weit
auf,  hält  den  Rhythmus  weit  entfernt  von  der  kruden
Leierkasten-Eintönigkeit, mit der angeblich Verdis „hm-ta-ta“
dem wälschen Primitivismus huldigt.

Wie die Cellisten des Frankfurter Orchesters ihre Pizzicati
zupfen,  wie  die  Streicher  ihre  „eintönigen“  Begleitfiguren
modellieren, wie die Bläser ihre Akzente setzen oder ihre
Tongirlanden um Melodien winden, hat Vorbildcharakter. Verdi,
erlöst aus despektierlicher Routine; das Einfache in seiner
Musik zu duftiger Schönheit stilisiert.

Optimal besetzte Solopartien

Frankfurt hat keinen Aufwand gescheut, um die fünf Solopartien
optimal zu besetzen. Ihr Debüt am Haus gab Maria Agresta –
Odabella in Parma, Spontinis Vestalin in Dresden, Desdemona in
Zürich,  Norma  in  Paris  und  Mimí  in  Wien  und  an  der
Metropolitan  Opera.  Ein  italienischer  Sopran,  wie  man  ihn
heute  selten  hört,  unangestrengt  strömend,  mit  einem
kontrollierten,  den  Ton  bereicherndem  Vibrato,  einem
hinreißenden  Piano  und  einer  flexiblen,  am  Ausdruck
orientierten Dynamik. Ihr zur Seite als ihre großherzige, aber
unglückliche Konkurrentin um die Hand von Riccardo, Conte di
Salinguerra,  zeigt  das  langjährige  Frankfurter
Ensemblemitglied Claudia Mahnke, dass ihr trotz der Bayreuther
Heldinnenrollen und trotz eines ausgeprägten Vibratos nach wie
vor gepflegte Piani und lyrische Intensität gelingen. Karen
Vuong – im Juni die Micaela in der neuen Frankfurter „Carmen“
–  zeigt  als  Imelda  einen  leichten,  gut  fokussierten,
brillanten  Ton.

Der alte Graf Oberto ist sozusagen das Urbild aller Verdi-



Väterrollen: Er ist einer der halsstarrigen, dem Glück ihrer
Kinder entsetzlich im Wege stehenden Figuren, hätte alle Wege
zu  Friede  und  Versöhnung  offen,  opfert  sie  aber  seinem
brachialen Ehrbegriff. Kihwan Sim, 2012 aus dem Frankfurter
Opernstudio hervorgegangen, gibt dieser verstörenden Figur mit
seinem schön geführten Bassbariton nobel-entrückte Züge und
hält ihn von veristischer Brutalität zurück.

Mit  den  Tenören  Glück  zu  haben,  ist  bei  Verdi  schwierig.
Sergio  Escobar  bemüht  der  sich  spürbar  um  einen
differenzierten Vortrag, versingt sich aber in seiner ersten
Cabaletta unglücklich und rettet sich in der Höhe mit bloßer
Kraft.  Auch  wenn  ihm  im  zweiten  Akt  der  Zugriff  auf
Mezzoforte-  und  Piano-Regionen  eher  gelingen  sollte  –  ein
Tenor mit Schmelz und einer entspannt-noblen Phrasierung ist
er nicht. Tilman Michaels Chor kommentiert die Handlung mit
lyrischen Erwägungen; die Sängerinnen und Sänger fassen Licht
und Schatten, Hoffnung und Unheil in klangliches Ebenmaß. Eine
lohnende Begegnung!

Weitere Aufführung am 20. Februar.
Info. http://www.oper-frankfurt.de/de/page1019.cfm?stueck=727

Elementare  Eifersucht:
Giuseppe  Verdis  „Stiffelio“
an der Oper Frankfurt
geschrieben von Werner Häußner | 20. Juni 2016
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Kein Raum für Intimität: die
gläserne Kirche in Johannes
Schütz‘  Bühnenbild  für  den
Frankfurter  „Stiffelio“.
Foto:  Monika  Rittershaus

Dieser Kirchenbau ist gläsern. Alles ist sichtbar. Es gibt
keinen Raum für das Intime zwischen den Menschen. Eine Frau
steht abseits. Ihr hüftlanges Haar ist ein Signal: Es verrät
sexuelle  Attraktivität  –  ein  Fetisch  für  Männer.  Und  es
zeichnet sie als Sünderin. Denn in der christlichen Gemeinde,
zu der Lina gehört, ist die Ehe heilig. Und ihr sexuelles
Vergehen ein unaussprechliches Verbrechen.

In seiner Frankfurter Inszenierung von Giuseppe Verdis immer
noch  selten  gespieltem  Meisterwerk  „Stiffelio“  hat  der
australische Regisseur Benedict Andrews das von Bühnenbildner
Johannes  Schütz  geschaffene  Symbol  sinnstiftend  eingesetzt.
Zunächst ein bescheidenes, kreuzförmiges Kirchlein ohne Turm,
wie  es  in  vielen  angelsächsischen  Ländern  auf  dem  Land
anzutreffen ist, rückt es im ersten Gebet Linas als schwarzer,
bedrohlicher  Schattenbau  in  den  Hintergrund,  hebt  sich  im
zweiten Akt zu einem wuchtig aufragenden Kreuz, gerät aus dem
Lot, als sich der Konflikt um den Ehebruch Linas zuspitzt und
strahlt am Ende, brüchig erleuchtet, über der Szene, in der
Stiffelio,  ihr  Ehemann  und  gleichzeitig  Pastor  der
protestantischen  Gemeinde,  ein  Bibelwort  aus  dem  Johannes-
Evangelium in die Tat umsetzt: Wie Jesus der Ehebrecherin, so
verzeiht Stiffelio seiner Gattin.



Andrews  hat  sich  in  Deutschland  unter  anderem  mit
Regiearbeiten  an  der  Berliner  Schaubühne,  mit  einer
preisgekrönten Inszenierung von Botho Strauß` „Groß und klein“
– sie wurde auch bei den Ruhrfestspielen in Recklinghausen
gezeigt  –  und  mit  Sergej  Prokofjews  mystischer  Oper  „Der
feurige Engel“ an der Komischen Oper Berlin empfohlen. Bernd
Loebe hat ihn, stets auf der Suche nach interessanten neuen
Namen, an die Frankfurter Oper geholt.

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

Dominanz und Bedrohung: das
Kreuz  ist  ein  ambivalentes
Symbol  in  der  Inszenierung
von  Giuseppe  Verdis
„Stiffelio“.  Foto:  Monika
Rittershaus

Wie  gezielt  Andrews  szenische  Zeichen  einsetzt,  zeigt  ein
anderes  Detail:  Stiffelio,  von  einer  Dienstreise



zurückgekehrt, predigt seiner Gemeinde über die Schlechtigkeit
der Welt. Er steht dabei innerhalb des Kirchleins an einem
Fenster, durch das er die Zuschauer adressiert. Es ist der
Blick von innen nach außen – aus der geschlossenen, moralisch
eindeutig georteten Gemeinde, hinaus auf die Außenwelt. Aber
die Predigt wird so auch als „Fensterrede“ qualifiziert: Als
Stiffelio entdeckt, dass seine Frau keinen Ehering mehr trägt,
gerät er außer sich. Verdi greift musikalisch zu entfesselter
Dramatik,  die  den  37  Jahre  später  uraufgeführten  „Otello“
ahnen lässt.

Stiffelios Eifersucht bricht im zweiten Akt noch elementarer
aus:  Er  vergisst  sogar  den  „heiligen  Ort“,  den  er  vorher
eingeklagt hat, und schwört dem Sexpartner Linas furchtbare
Rache mit der Waffe in der Hand. Verdi zeigt sich in dieser
Szene  auf  dem  Höhepunkt  seiner  musikalischen
Charakterisierungskunst.  Das  „Miserere“  aus  dem  Hintergrund
ist wie eine innere Stimme, die Stiffelio erinnert, dass Jesus
selbst am Kreuz noch dem Verbrecher vergeben hat. Auch für das
damals unerhörte Ende – ein Gottesdienst auf offener Szene mit
langem Orgelsolo – findet Verdi eine lapidare, aber durch ihre
schroffe  Kürze  so  anrührende  wie  dramaturgisch  packende
Sprache.

So man in einer Oper davon sprechen kann, ist Verdis Theologie
in „Stiffelio“ beachtlich. Gemeinsam mit seinem Librettisten
Francesco  Maria  Piave  charakterisiert  er  in  gewohnter,
skizzenhaft  anmutender  Kürze  die  ambivalente  Atmosphäre
solcher verschworener religiöser Gemeinschaften, geprägt von
einem hohen Ideal, von Eifer und Entschiedenheit; auf der
anderen  Seite  aber  auch  bedroht  von  Rigorismus,
Sozialkontrolle und moralischer Überstrenge. Dafür stehen bei
Verdi der alte Geistliche Jorg, ein unermüdlicher Mahner an
die  religiösen  Pflichten,  und  Linas  Vater  Stankar.  Der
Offizier  versucht  mit  allen  Mitteln,  den  Ehebruch  seiner
Tochter zu kaschieren, um die Familienehre zu retten und die
Stabilität der Gemeinde zu sichern. Dafür schreckt er auch vor



einem Mord nicht zurück, den er schließlich an Linas Verführer
Raffaele  vollzieht.  Der  wiederum  ist  einer  der  schwachen
Verdi’schen Liebhaber, eine Person ohne Profil.

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

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

Auch die Gemeinde in Andrews‘ Frankfurter Regiearbeit findet
die verzeihende Reaktion Stiffelios nicht gut: Die Damen in
ihren  bunt  gemusterten,  züchtig  übers  Knie  reichenden
Kleidern, die Männer in ihren korrekten Hemden, Krawatten und
Blousons  –  Victoria  Behr  hat  sich  von  Fotos  einer
mennonitischen Gemeinde in Südamerika anregen lassen – nehmen
ihre Stühle und gehen. Aber der Raum ist geöffnet, die Frau,
der Prediger, das Evangelienbuch stehen im Licht des Kreuzes.
Andrews legt nahe: Eine Perspektive hat sich eröffnet.



Die musikalischen Perspektiven, die Verdi mit der 1850 in
Triest schon dank der Zensur verstümmelt uraufgeführten Oper
eröffnete, können erst gewürdigt werden, seit 1968 Abschriften
des verloren geglaubten Werks im Konservatorium von Neapel
entdeckt wurden. In Köln gab es 1972 einen ersten Versuch in
Deutschland, sich dem „Stiffelio“ zu nähern. Erst seit 1993
eine kritische Edition auf der Basis der in Verdis Villa S.
Agata  aufbewahrten  Teile  des  Autographs  erschien,  waren
gültige Aufführungen möglich. Doch trotz seiner unverkennbaren
Qualitäten blieb „Stiffelio“ eine Rarität. Man arbeitet sich
lieber zum hundertsten Mal am unmittelbar danach entstandenen
„Rigoletto“ ab. Erst in jüngster Zeit rückt das Werk dank der
Inszenierungen in Wien, Mannheim, Krefeld und jetzt Frankfurt
stärker in den Blick der deutschen Opernlandschaft.

Sorgfältig ausdifferenzierte Vielfalt in der Musik

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

Aber Rhorers Zugang hat auch seine Tücken, etwa wenn er das
eingängige dritte Thema der Ouvertüre zu eilig nimmt und das
Tempo  steif  formt.  So  wird  Verdi  zur  geschmähten
„Leierkasten“-Musik. Und ein Crescendo ist bei ihm eben etwas
Anderes als bei Rossini mit seinem lustvollen mechanistischen
Spiel.  Auch  die  Ensembles  dirigiert  Rhorer  bisweilen  zu
quadratisch, ohne mit den Sängern zu atmen. Niemand hat – auch
in  der  „alten“  Musik  –  ein  Verbot  flexibler  Phrasierung



aufgestellt, wie sie für Verdis expressive Melodik essentiell
ist.

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

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

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

Alfred Reiter gibt dem Jorg einen öligen, in den Ensembles



reibungsvollen  Bass.  Vincent  Wolfsteiner,  als  Raffaele  der
Auslöser aller Konflikte, hatte einen schlechten Abend – von
seiner  bisherigen  Wirkungsstätte  Nürnberg  hat  man  von  dem
Tenor  weit  bessere  Eindrücke  mitgenommen.  Der  Chor  Tilman
Michaels  zeigt  sich  präsent  und  bewegungsfreudig;  das
Frankfurter  Orchester  beherrscht  Verdis  Leichtigkeit  ebenso
wie das zupackende Fortissimo, ohne in Lärm zu verfallen oder
die Sonorität des Tons zu dünn und luftig zu fassen.

Für die Rezeptionsgeschichte dieser Oper ist Frankfurt – nach
Helen  Malkowskys  überzeugender  Inszenierung  in
Krefeld/Mönchengladbach zum Verdi-Jahr 2013 – ein Meilenstein
und hoffentlich ein Impuls.

Aufführungen in Frankfurt: 25., 28. Februar; 3., 5. und 12.
März. Info: www.oper-frankfurt.de

Die  Heilige  Stadt  als  Ziel
der  Sehnsucht:  Giuseppe
Verdis „Jérusalem“ in Bonn
geschrieben von Werner Häußner | 20. Juni 2016

Ein  „Mann  der  Schmerzen“:
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Gaston  (Sébastien  Guèze),
gedemütigt  und  an  den
Pranger  gestellt.  Foto:
Thilo  Beu

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

Kein irdisches Ziel also, das Paco Azorin auf den Vorhang
seiner Bühne abbildet. Sondern – nach christlichem Verständnis
–  die  Erfüllung  der  irdischen  Pilgerschaft  des  Menschen
überhaupt. Der Ort, an dem Gott „alle Tränen abwischen“ wird,
das Zentrum eines „neuen Himmels und einer neuen Erde“, die
Stadt, in deren ewigem Licht auch die „Völker“ einhergehen
werden. Der Weg dorthin, so legt es eine auf den Vorhang
projizierte Linie nahe, führt durch Vorhölle, Fegefeuer und
Hölle. Limbo, Purgatorio und Inferno – da lässt der Regisseur
Dantes „Divina Commedia“ grüßen, offenbar eine andere Quelle
seiner Inspiration.

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

Das entspricht der Konzeption Verdis. „Jérusalem“ ist seine

http://www.theater-bonn.de/spielplan/gesamt/event/jerusalem/vc/Veranstaltung/va/show/


erste Oper für Paris, eine 1847 uraufgeführte Überarbeitung
der vier Jahre zuvor an der Mailänder Scala erschienenen „I
Lombardi  alla  prima  crociata“.  Verdi  hat  die  Musik  stark
verändert,  den  vielfältigeren  Möglichkeiten  des  Pariser
Orchesters angepasst und einige Teile völlig neu komponiert.
Vor allem hat er die Akzente verschoben: In den „Lombarden“
steht  der  kriegerische  Konflikt  des  Kreuzzugs  stärker  im
Vordergrund, bildet die Taufe des (muslimischen) Oronte den
Knotenpunkt der Dramaturgie.

Von der Erde durch
die  Hölle  zum
Himmel:  Gaston
(Sébastien  Guèze)
und  Hélène  (Anna
Princeva) in Verdis
„Jérusalem“  in
Bonn.  Foto:  Thilo
Beu

In  „Jérusalem“  konzentrieren  Verdi  und  seine  Librettisten
Alphonse Royer und Gustave Vaëz das Stück auf einen Konflikt
im christlichen Lager; der Kreuzzug bildet einen historisch
korrekt gestalteten Rahmen. Verdis Intention zeigt sich schon
in der ersten Szene, in der er das Paar mit einem intimen,



sensiblen  Duett  und  einer  Preghiera  der  Hélène  einführt.
Dieses  „Ave  Maria“  ist  theologisch  präzis  angelegt:  Es
erweitert  die  individuelle  Bitte  an  Maria  („trockne  meine
Tränen“), verknüpft das Beten um persönliches Glück mit dem
allgemeinen  Wohl:  „Mach,  dass  der  Hass  in  diesen  Mauern
erlischt, ebenso wie meine Furcht“.

Durch  Video-Projektionen  in  der  Bühne  (Joan  Rodón,  Emilio
Valenzuela  Alcaraz),  einer  abweisenden,  dunkelgrauen,  mit
unregelmäßigen  Öffnungen  aufgebrochenen  Betonröhre,  weckt
Negrin den Eindruck einer irrealen Raum-Zeit-Reise. An den
Gelenkstellen der Akte rasen Linien auf den Tunnelwänden auf
den  Zuschauer  zu,  entwickeln  einen  Sog  in  eine  unendlich
scheinende Ferne.

Der Flug durch die Sphären führt die Menschen in Verdis Oper
zu den Orten ihrer Verhängnisse. Gaston, eines Mordversuchs
angeklagt  und  verbannt,  wird  von  den  Kreuzfahrern
erbarmungslos  gedemütigt.  Hélène  fällt  auf  der  Suche  nach
ihrem Geliebten dem Emir von Ramla in die Hände, dessen Frauen
die  schöne  Fremde  misshandeln.  Und  Roger,  der  seinen
Nebenbuhler Gaston eines Mordes bezichtigt, zu dem er selbst
angestiftet  hat,  verzehrt  sich  in  Reue  und  asketischer
Entbehrung.

Im  Raum-Zeit-Tunnel  zu  den
Stationen  des  Leidens:  Das
Bühnenbild Paco Azorins für
Verdis „Jérusalem“ in Bonn.



Foto: Thilo Beu

Negrin hat also eher Zustände als konkrete Orte im Sinn, in
die das Schicksal – oder theologisch schärfer: die an das Böse
verfallene Welt – das schuldlose junge Paar treibt. Gastons
Qualen  rückt  er  immer  wieder  assoziativ  in  die  Nähe  der
Passion Jesu: Am Ende des ersten Akts drängt die Menge den
vermeintlich  Schuldigen  an  eine  Wand,  an  der  er  mit
ausgebreiteten  Armen  wie  ein  Gekreuzigter  haftet.

Im dritten Akt, als der päpstliche Legat Gaston erbarmungslos
demütigt, die Kreuzritter ihm die Insignien ritterlicher Ehre
– Helm, Schild, Schwert – zerschlagen, steht er erhöht auf
einem Podest wie auf einem Pranger: ein verachteter „Mann der
Schmerzen“,  eine  aus  dem  Propheten  Jesaja  vertraute
Beschreibung, die Händel in seinem „Messiah“ mit Bezug auf
Jesus zitiert. Die Kreuzfahrer mit ihrer wilden Gier auf Hass,
Blut  und  Tod,  entfesseln  vorher  einen  Karneval  der
Grausamkeit.  Domenico  Franchis  Kostüme  lassen  an
spätmittelalterliche  Höllenszenen  denken  –  wobei,  wenn  die
Teufel und Dämonen zu konkret ausfallen, die Grenze zum alten
Pappmaché-Theater gestreift wird.

Am Ende des Gangs von der Erde durch die Höll‘ zum Himmel
wünscht  sich  der  sterbende  –  vermeintliche  –  Brudermörder
Roger, die Stadt des Herrn zu erblicken. Der Horizont öffnet
sich,  die  Menschen  schauen  mit  ihm  ins  Licht.  Ein
transzendierendes Bild: Liebe, Reue und Versöhnung haben sich
den Weg zum leuchtenden „Jerusalem“ erkämpft.

Verharrend im Dunkel bleiben in der Lesart Negrins die Führer
des Kreuzzugs, der Graf von Toulouse und der päpstliche Legat.
Der  Führer  der  mordlustigen,  von  christlicher  Liebe  und
Barmherzigkeit  unberührten  Ritterhaufen  erweist  sich  im
dritten Akt auch als einer der verblendeten Väter Verdis. Der
andere,  ein  „Vater  im  Geiste“,  ist  einer  jener  harten
Priester,  die  bis  in  „Don  Carlo“  und  „Aida“  auftauchen;
Vertreter  einer  herzlosen,  juristisch  gefassten



Buchstabenreligion,  die  der  antiklerikale  Verdi  so  sehr
hasste.

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

Kritiken der Uraufführung sahen darin Schwächen; ihr Urteil
setzte sich unglücklicherweise in der Literatur fort. So kam
es  erst  1995  zur  österreichischen  Erstaufführung  von
„Jérusalem“  in  Wien.  Und  in  Deutschland  war  die  Bonner
Inszenierung die erste szenische Aufführung dieser Oper in
französischer Originalfassung! Andere Häuser, die sich einer
„Verdi-Pflege“  rühmen,  sollten  besser  schamvoll  schweigen:
Nicht einmal die Jubiläumsjahre 2001 und 2013 waren ihnen
Anlass, einen Blick auf dieses Werk zu werfen.

Chor und Extrachor der Oper
Bonn  –  hier  mit  Csaba
Szegedi  als  Graf  von
Toulouse  –  sind  stark
gefordert und bewähren sich
bravourös. Foto: Thilo Beu



Will Humburg, erfahrener Verdi-Dirigent, setzte die Musik in
all  ihrer  Frische  und  Subtilität  um,  konnte  sich  auf  ein
diszipliniertes  und  stilistisch  aufgeschlossenes  Orchester
verlassen.  Die  modernen  Sax-Hörner,  die  Verdi  für  die
Bühnenmusik vorgesehen hatte, waren leider gestrichen, aber
das  konventionelle  Instrumentarium  im  Graben  inspirierte
Humburg  zum  Kontrast  von  straffen,  rhythmisch  geschärften
Tempi und gelöster, agogisch lockerer Phrasierung. Klangschöne
Soli, kompakte Tutti ohne protzige Lautstärken, ein flexibles
Metrum fern jeder sich akkurat gebenden, „präzisen“ Steifheit
und  sorgsam  gewählte  Farben  garantierten  eine  ausgereifte,
spannende  und  durch  und  durch  stilistisch  überzeugende
Interpretation.

Beflügelt und mit innerer Energie bei der Sache zeigte sich
auch Chor und Extrachor des Theaters Bonn. Der krude Ton der
gewalttätigen Kreuzritter, die sehnsuchtsvollen Erinnerungen
des Pilgerchores, die gedämpften Klänge der Gebete fordern die
Gestaltungskraft der Sängerinnen und Sänger – und der seit
dieser Spielzeit amtierende Chordirektor Marco Medved hat sie
auf ein Optimum gebracht.

Die Solisten demonstrieren ein weiteres Mal, wie schwer Verdi
zu singen ist. Sébastien Guèze, in Bonn und Wiesbaden schon
als Offenbachs „Hoffmann“ zu hören gewesen und demnächst auch
am Aalto-Theater zu Gast, ist kein genuiner Verdi-Tenor. Zwar
verfügt er über Leichtigkeit und Höhe, setzt seine zu weit
hinten positionierte Stimme aber zu oft unter Druck, intoniert
dann unsauber und hat weder Schmelz noch Passion. Immer wieder
verhindert auch ein ausgeprägtes Vibrato einen ausgeglichenen,
in ein schönes Legato eingebundenen Ton. Dass Guèze engagiert
und musikalisch singt, bleibt außer Zweifel – aber ob Gaston
die richtige Partie für ihn ist, muss nach diesem für ihn
dennoch sehr erfolgreichen Premierenabend fraglich bleiben.

Auch bei Anna Princeva, seiner Partnerin als Hélène, bleiben
trotz ihres glaubwürdig gestaltenden Einsatzes Zweifel: Nicht
so sehr in den delikaten Piano-Schattierungen des „Ave Maria“.



Auch nicht in der Attacke und in den virtuosen Verzierungen.
Eher in der gezwungen wirkenden Tongebung, im scharfen Vibrato
und im Mangel an schmiegsamem Legato. Der dritte im Bunde, der
auf vielen Bühnen gefeierte Franz Hawlata, führt sich mit
einer  psychologisch  zwischen  unerfüllbarer  Liebe,  tiefer
Melancholie und schneidender Rachsucht changierenden Arie ein.
Aber der Klang der Stimme bleibt hohl und topfig, einfarbig
und in der Höhe dünn. Auch seine grandiose Szene zu Beginn des
zweiten Akts kann Hawlata noch nicht genügend mit Farbe und
Flexibilität adeln. Erst im Finale läuft der Bassbariton zu
großer Form auf, gestaltet einen bewegenden Abschied aus einem
bis zuletzt ins Unheil verstricktem Leben.

Priit  Volmers  rauer  Bass  entspricht  dem  Charakterbild  des
hartherzigen  Priesters  Adhèmar  de  Monteil;  Giorgos  Kanaris
gibt dem Emir von Ramla die entschiedenen, aber auch fast
zärtlichen Züge eines aufgeklärten Fürsten – szenisch durch
Haartracht und Kostüm unterstützt. Csaba Szegedi, eine Stütze
des Ensembles der Ungarischen Staatsoper Budapest, entspricht
als Graf von Toulouse am ehesten dem Ideal einer geschmeidigen
Verdi-Stimme.  Alles  in  allem  eine  verdienstvolle  Tat  des
Theaters Bonn, das seine Serie entlegener Verdi-Opern in der
nächsten  Spielzeit  mit  „Attila“  in  der  Regie  Dietrich
Hilsdorfs  fortzusetzen  gedenkt.

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

Einsam  auf  der  Höhe  der
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Kunst:  Ernst  Kreneks  „Jonny
spielt auf“ am Theater Hagen
geschrieben von Werner Häußner | 20. Juni 2016

Jonny  (Kenneth
Mattice) schwebt ein
–  und  spielt  auf.
Foto: Klaus Lefebvre

Nein, eine optimistische Oper ist Ernst Kreneks „Jonny spielt
auf“  nicht.  Auch  wenn  der  Komponist  selbst  in  seinem
Bandgeiger  aus  Amerika  eine  Figur  des  Urwüchsigen,
Ursprünglichen  und  Freien  gesehen  hat.  Roman  Hovenbitzer
inszeniert am Theater Hagen – im Vorgriff auf den 25. Todestag
des Komponisten – die fast neunzig Jahre alte Erfolgsoper
äußerlich als Künstlerdrama, im Kern aber als ein Stück über
gespaltene Welten und Selbsttäuschungen.

Max, der Komponist, ersteigt einen Gletscher, bewegt sich auf
der  Bühne  von  Jan  Bammes  in  einem  weiß  erstarrten,
zerklüfteten  Gebirge  aus  gestapelten  Partituren  vor  einer
abweisend geschlossenen, riesigen Eiswand. Er steht auf der
Höhe seiner Kunst, aber erstarrt und einsam. Die Begegnung mit
der Sängerin Anita imaginiert er vorher: Er stellt sie in
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einem Bühnenmodell nach. Ein Theater – Raum der Träume, der
tieferen Wahrheiten?

Das Hotel, in das die beiden, mit einer aufkeimenden Liebe im
Herzen zurückkehren, ist weniger ein Ort als ein Raum: ein
Flügel,  das  schwer  bewegliche  Instrument  mit  den  genau
gestimmten  Tönen,  im  Hintergrund  klassische  Statuen,  das
uralte geistige Erbe Europas. Ganz anders das Pariser Hotel,
der Lebensraum Jonnys: Der Musiker aus der neuen Welt schwebt
ein auf einer flirrenden Kugel, das Saxofon in den Händen –
das leichte, transportable Instrument mit den „schmutzigen“
Tönen  und  der  aufreizenden  Form.  So  markiert  Bammes  –
unterstützt  durch  seine  eigenen  Kostüm-Kreationen  –
Schauplätze als sinnliche Verdichtungen geistiger Zustände und
schafft Räume, wie sie nicht häufig glücken.

Natürlich ist der Auftritt Jonnys eine Anspielung auf das
Plakat der Ausstellung „Entartete Musik“ der Nazis, auf dem
das Zerrbild eines schwarzen Menschen ein Saxofon bläst. Aber
der Jonny in Hagen ist nicht schwarz – nicht wegen einer
fragwürdigen political correctness, sondern weil er es heute
als  symbolische  Figur  nicht  sein  muss,  um  verstanden  zu
werden.

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



Der  Komponist  Max  (Hans-
Georg Priese) in der eisigen
Einsamkeit am Gipfel seiner
Kunst. Foto: Klaus Lefebvre

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

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



Ambivalente  Feier  der
Freiheit.  Szene  aus  dem
Finale  von  „Jonny  spielt
auf“ am Theater Hagen. Foto:
Klaus Lefebvre

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

Hagen kann mit einer luxuriösen Besetzung aufwarten: Edith
Haller  kommt  zwischen  Paris,  Wien  und  den  Bayreuther
Festspielen (Elsa in „Lohengrin“) in Hagen vorbei und singt
mit  leuchtender,  voluminöser,  nur  in  der  Höhe  ein  wenig
angerauter  Stimme  die  Sängerin  Anita,  schwankend  zwischen
besorgter Liebe und lockender Karriere.

Den  „grübelnden  Intellektuellen  Mitteleuropas“  (Krenek)
verkörpert Hans-Georg Priese mit kraftvollem, festem Tenor.
Kenneth Mattice setzt für den Jonny viel körperliche Agilität
und einen angemessen spröde timbrierten Bariton ein. Maria
Klier  gewinnt  die  Herzen  als  kecke  Yvonne.  Andrew  Finden



(Daniello),  Rainer  Zaun  (Manager)  und  Keija  Xiong
(Hoteldirektor)  komplettieren  das  Ensemble  auf  einem
durchgehend  qualitätvollen  Niveau.

Es hat etwas vom Bild des geigenden Todes, wenn Jonny auf
seiner gestohlenen Amati der alten Welt das Farewell spielt,
während auf der Bühne ein Traum zerbricht und die szenische
Klammer zum Beginn hergestellt wird – ein überraschendes Bild,
das für Deutungen offen ist …

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

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

Von vier Liebhabern umworben:
Händels  seltene  Oper
„Partenope“  begeistert  in
Essen
geschrieben von Werner Häußner | 20. Juni 2016
„Partenope“  gehört  zu  jenen  lang  vergessenen  Opern  Georg
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Friedrich Händels, die erst in den letzten Jahren Bühne und
Tonträger  erobert  haben.  Fünf  Mal  ist  sie  inzwischen
eingespielt worden. In der Essener Philharmonie war nun die
lyrisch-heitere  Oper  mit  der  Besetzung  der  jüngsten  CD,
erschienen im November 2015, zu hören – mit zwei Ausnahmen:
Philippe Jaroussky und der Dirigent Riccardo Minasi mussten
absagen. Traurigerweise haben beide ihre Väter durch den Tod
verloren.

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

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

http://www.warnerclassics.com/release/4952241,0825646090075/il-pomo-doro-handel-partenope
http://www.ilpomodoro.org


Lawrence  Zazzo
hatte die Rolle des
Arsace  übernommen.
Der  amerikanische
Sänger war zuletzt
im  Amsterdamer
Concertgebouw  in
Händels  „Semele“
und „Giulio Cesare“
zu  hören.  Bei  den
Schwetzinger
Festspielen  singt
er  im  April  in
Francesco  Cavallis
Oper  „Veremonda“.
Foto: Justin Hyer

Partenope ist in einer beneidenswerten Lage: Von vier Männern
wird die legendäre Gründerin von Neapel umworben. Da ist der
schüchterne Armindo, der seine Liebe kaum zu gestehen wagt.
Der  selbstgefällige  Arsace,  der  sich  schon  am  Ziel  aller
Wünsche wähnt. Der Fürst des Nachbarvolks, Emilio, der mit
seiner ganzen Armee anrückt, um Eindruck zu schinden. Und
Eurimene, der als Schiffbrüchiger kommt, in Wirklichkeit aber
die verlassene Ex von Arsace ist. Auf der Suche nach ihrem
ungetreuen Liebhaber lässt sie sich auf das gewagte Travestie-
Spiel ein.

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



Heute hat Händel die Lacher auf seiner Seite – mehr noch, die
Musikliebhaber  auch.  Denn  er  nutzt  diese  ein  wenig
romantische,  ein  wenig  komische  Handlung  für  feinsinnige
Musik. Zieht alle Register seiner Erfindungsgabe und seiner
Formbeherrschung. Ermöglicht mit Traversflöte, Oboen, Hörnern
und  einer  Trompete  vielfältige  musikalische  Farben.  Und
schreibt  schwermütige  Melodien  und  virtuos  überdrehte
Koloratur-Ketten. Die wären 1730 in London gut angekommen,
hätte Händel seinen Kastraten-Star Senesino einsetzen können.
Der  Ersatz  Antonio  Maria  Bernacchi  war  in  Tonumfang  und
Beweglichkeit der Partie offenbar nicht gewachsen. Erst nach
der Rückkehr Senesinos stellte sich ein gewisser Erfolg ein.

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

Die  benötigten  erstklassigen  Sänger  waren  in  der  Essener
Aufführung – Teil einer Tournee mit Aufführungen in Paris,
Amsterdam und Pamplona – präsent: Der Altus Lawrence Zazzo,
für  Philippe  Jaroussky  eingesprungen,  bietet  als  Arsace
männlich  markantes  Auftreten  und  zärtliche  Zwischentöne.
Zazzos Stimme ist steigerungsfähig, klanglich ausgewogen und
fähig zu differenzierter Expression. Das zeigt sich im klug
durchgestalteten Duett mit Rosmira und der Arie „Sento amor“
im ersten Akt – und bei den souveränen Verzierungen der mit
Recht bejubelten Finalarie des zweiten Aktes, „Furibondo spira
il vento“.



Karina  Gauvin,  anfangs  noch  ein  wenig  beengt,  krönt  als
Partenope den Glanz ihrer Erscheinung in Blond und Rosa mit
flüssiggoldenem Timbre. Sie gehört zum Glück nicht zu jenen
weißlich-flachen  Stimmchen,  die  so  gerne  für  historisch
korrekt  gehalten  werden.  Die  Kanadierin  projiziert  einen
substanzvollen Ton in den Raum, ist in lyrischen Gefilden
ebenso zu Hause wie in den anspruchsvollen Verzierungen und
der  höhensicheren  Dramatik  von  „Io  ti  levo  l’impero
dell’armi“.

Der Tenor John Mark Ainsley lässt sich als Emilio von den
Kaskaden  von  Tönen,  die  ihm  Händel  zumutet,  nicht
beeindrucken.  Auch  nicht  von  der  freundlich  abweisenden
Partenope:  Er  wisse  zu  kämpfen,  gibt  er  ihr  kund  –  und
beglaubigt  seine  Haltung  in  einer  glanzvollen  Arie  wie
„Anch’io pugnar saprò“. Im zweiten Akt, als das barbarische
Schicksal  seine  Hoffnungen  durch  eine  Niederlage  im  Kampf
verraten hat, lagert Ainsley die erregten Koloraturketten auf
einem schier endlosen Atem.

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



Die junge ungarische Sopranistin Emöke Barath ist als Armindo
ein Wunder an Empfindsamkeit und Schönheit des Tons. Ihre
erste  Arie  „Voglio  dire  al  mio  tesoro“  hat  einen  Hauch
mozartischer,  leuchtender  Schwermut.  Dieser  stille
Schmerzenston prägt auch die Arie der (verkleideten) Rosmira
„Arsace, o Dio“ im dritten Akt. Darin entzückt Kate Aldrich
mit der Wärme und Geläufigkeit ihrer Stimme, wie sie im ersten
Akt in der mit Hörnern und Oboen reich instrumentierten Arie
„Io seguo sol fiero“ mit entschiedenem Ton, tragender Tiefe
und  entspannter  Phrasierung  ein  Paradebeispiel  entwickelter
Gesangskunst gibt. Victor Sicard schließlich macht aus der
zweitrangigen  Partie  des  Ormonte  mit  seinem  streng
fokussierten  Bariton  ein  erstrangiges  Gesangserlebnis.

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

Wer sich für „Partenope“ interessiert: Das Goethe-Theater in
Bad  Lauchstädt  zeigt  zwei  Aufführungen  einer  eigenen
Produktion am 20. und 21. Mai 2016. Tickets: (0 34 635) 7 82
16.

Schöner  Skandal:  Dortmunds
Schauspielchef  Voges  mischt
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mit „Freischütz“ Hannover auf
geschrieben von Werner Häußner | 20. Juni 2016

Ein  „Freischütz“
sorgt  für  Wirbel  in
Hannover.  Inszeniert
hat  die  umstrittene
Produktion  der
Dortmunder
Schauspielintendant
Kay  Voges.  Foto:
Werner  Häußner

Das ist doch schön! In stumpf gewordenen Zeiten, in denen all
die  vaginal-anal-erektionale  Blut-Sperma-Fäkalmetaphorik  des
postzeitgenössischen  Theaters  nur  noch  Augenrollen  oder
Schulterzucken  hervorruft,  schafft  die  Oper  einen  Skandal.
Richtig befreiend, dass sich sogar die Politik wieder einmal
mahnend zu Wort meldet. Wunderbar, dass die CDU-Ratsfraktion
in  Hannover  die  Schätze,  die  uns  Dichter  und  Komponisten
hinterlassen  haben,  „ins  Niveaulose  und  Beliebige“  gezerrt
sieht. Inzwischen gibt es sogar eine Anfrage der Landtags-CDU
ans niedersächsische Kultusministerium. Und in der Kulturszene
Hannovers hält die Debatte an.
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Besser  hätte  es  nicht  laufen  können:  Wenn,  wie  maliziös
orakelt, mit einem kleinen Skandal kalkuliert wurde, ist die
Rechnung  aufgegangen:  Mit  Carl  Maria  von  Webers  „Der
Freischütz“ in der Form, wie sie der Regisseur übriggelassen
hat,  hat’s  die  Niedersächsische  Staatsoper  Hannover  wieder
einmal  übers  Feuilleton  hinaus  auf  den  Presse-Boulevard
geschafft.

Der Mann hinter der Aktion heißt Kay Voges und sorgt als
Intendant des Schauspiels in Dortmund seit 2010 für erhöhte
Aufmerksamkeitswerte. Nach fünf Jahren hat er es geschafft,
seine Bühne in der Kritikerumfrage von „Theater heute“ auf
Platz zwei hinter dem Burgtheater Wien zu platzieren und mit
Bühnen wie der Berliner Schaubühne gleichzuziehen. Seine erste
Opernregie, Wagners „Tannhäuser“ 2013 am Dortmunder Opernhaus,
schwankte zwischen Bildkaskaden und Hintersinn.

Kay  Voges.  Foto:  Birgit
Hupfeld – Da die Staatsoper
Hannover keine honorarfreien
Fotos  zum  „Freischütz“  zur
Verfügung stellt, verzichten
wir aus finanziellen Gründen
auf  eine  aktuelle
Bebilderung der Rezension.

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

Das  dünne  Stimmchen  gehört  zu  einem  wunderlichen  Gnom:
„Okidoki“ sagt der Kleine, halb Gollum, halb Knetmännchen, mit
Kartoffelnase,  riesigen  Segelohren  und  dicken  Wurstfingern.
Die Zentralgestalt des Werkganzen steht vor uns. Eine Comic-
Figur, allein vor dem Vorhang. Während der Ouvertüre wird sie
auf  einem  Video  durch  dunkle  Gewölbe  deutschen  Wesens
streifen,  vorbei  an  schemenhaft  beleuchteten  Bildern:
Bismarck,  die  Gebrüder  Grimm,  Wagner,  Adenauer.  Später
entpuppt  sie  sich  als  das  schöpferische  Prinzip:  „Samiel
versucht sich an einer deutschen Nationaloper“ heißt es über
der Inhaltsangabe im Programmheft.

Peinvolle Kreation einer „Nationalopaa“

Böse  ist  dieses  Wesen  nicht,  wenn  es  aus  unartikulierten
Lauten stockend „national“ und „Nationalopaa“ formt, wenn es
in einer der überbordend vielen Projektionen Leinwände bemalt
und über Europakarten braune Brühe verschmiert, schwärmerisch
Musik mitdirigiert, sich vor Pein am Boden windet, verzückt
oder gequält die Augen verdreht oder die Zähnchen fletscht –
alles in Großaufnahme und teils von der Live-Cam mitverfolgt.
Lustig kann es sein, wenn es die Handlung anhält, mit den
Darstellern schimpft und hadert – oder Kaspar aufklärt, er sei
„der Selbstbezug des denkenden Subjekts als Möglichkeit einer
Rückkehr  vom  Äußeren  zum  Eigenen“.  Max  schreit  an  dieser
Stelle: „Mir reicht’s!“ In der Premiere, Berichten zufolge,
tönte aus dem Publikum: „Uns auch.“

Der Schöpfer-Gnom, mit dem die Dortmunder Schauspielerin Eva



Verena Müller eine Glanzleistung liefert, ist eine Figur, in
der  die  Aspekte  von  Komponist,  Librettist  und  Regisseur
verschmelzen. Genau wie in der Form von Theater, die Voges im
Kopf hat. In der Wolfsschlucht-Szene, deren Beginn mit dem
Vollmond ein romantisches Symbol zitiert, trinkt das Wesen
blutige Milch und mutiert mit kahlem Schädel und Pimmelchen
unterm Hemd zum Samiel, der das Zaubergebräu mischt und am
Ende eine braune Partitur gebiert: den „Freischütz“. Am Ende
markiert  es  mit  schwarz-rot-goldener  Bommelmütze  exakt  die
Bruchstellen,  an  denen  das  Finale  ganz  anders  hätte
weitergehen  können,  und  führt  den  Eremiten  in  weißem
Wallegewand mit silbernen Haaren und Bart auf die Bühne. Kein
Problemlöser,  sondern  der  Gott  der  Kitschbilder  frommer
Andacht. „Fest auf die Lenkung des Ewigen“ gebaut wird hier
nicht.  Die  Vision  sieht  anders  aus:  Ein  Dunkelhäutiger
schwenkt die Deutschlandfahne.

Dazwischen  überzieht  Voges  den  „Freischütz“  mit  einer
Bilderflut,  gegen  die  Christoph  Schlingensiefs  „Parsifal“
minimalistisches Zeichentheater war. Voxi Bärenklau, 2004 in
Bayreuth dabei, liefert Wogen bewegter Bilder, darunter in
irrwitzigem  Staccato  geschnittene  Fetzen  aus  der  aktuellen
Berichterstattung  von  den  Pariser  Anschlägen  bis  zu
Politikerreden,  Nazi-Transen  oder  Capri-Sonne  zullenden
Zwergen.  Was  das  Repertoire  an  „deutschen“  Zerrbildern
hergibt,  flimmert  über  einen  Gazevorhang  oder  die
Projektionsflächen  des  Bühnenbaus  von  Daniel  Roskamp,  der
unverkennbar  an  Aleksandar  Denićs  Tankstelle  aus  dem
Bayreuther  Castorf-Ring  erinnert.  Live-Kameras  (Jan  Voges,
Vlad  Margulis)  kehren  das  Innere  des  traurigen  „Okidoki“-
Vergnügungsetablissements nach außen: Die Gleichzeitigkeit der
Szenen als Metapher medial überfluteter Wahrnehmung.

Kastrationsangst und Potenzprobleme

Damit’s  auch  richtig  sitzt,  verzichtet  Voges  nicht  auf
erläuternde  Schriftprojektion.  Deutsche  Freiheit,  ist  zu
lesen,  wird  am  Hindukusch  verteidigt.  Der  Sternschuss  zu



Beginn  ist  ein  Brandanschlag:  Im  Hintergrund  laufen  die
entsprechenden Daten über einen Bildschirm, während Max, ein
dicklicher  Stubenhocker,  von  Neonazigestalten  mit
Baseballschlägern  bedrängt  wird.  Kilian,  in  Fußballtrikot,
reißt ihm die Hose runter – am Schirm ist „Kastrationsängste
und Potenzprobleme“ zu lesen.

Und dann folgt das Video, das die Staatsoper veranlasst hat,
das Besucher-Mindestalter auf 16 festzulegen: Max liegt auf
einem Seziertisch und nachdem drei Nazis zu „Wir lassen die
Hörner erschallen“ lustvoll steife Glieder bearbeitet hatten,
wird der Penis des unglücklichen Jägers Opfer einer Schere.
Wie  in  einer  schlecht  gemachten  Retusche  eines  Fünfziger-
Jahre-Films strömt das Blut – am Ende der Szene wankt dem
Sänger sein Double mit blutiger Boxershorts entgegen.

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

Vordergründige Eindruckswerte

Ähnliches muss gegen Voges‘ Gegenwartsbefragung auf Hannovers
Bühne eingewandt werden. Sicher, wenn die Jäger von ihrem
Vergnügen  singen,  das  die  Glieder  erstarket,  wenn  sie
männlich‘  Verlangen  und  volle  Pokale  besingen,  dann  gibt
dieser Hit der Opernmusik, unterlegt mit einem Video von einer
Pegida-Demo mit lauter mürrischen Gesichtern – Linksautonome
dürften allerdings auch nicht fröhlicher dreinblicken, wenn
sie gegen „Faschisten“ marschieren –, ein wirkungsvolles Bild
gefährlicher politischer Dumpfheit. Doch über die Ebene eines



scheinbar unmittelbaren Einleuchtens kommen solche Regiemittel
nicht hinaus.

Das  ist  das  Problem:  Voges‘  bilderreiches  politisches
Statement  gegen  das  „Nationale“  kommt  nicht  über
vordergründige  Eindruckswerte  hinaus  und  trägt  außer
hochemotionalisierter Clips nichts zur Analyse des Phänomens
bei. Es kann auch Webers oder Kinds Begriff des „Nationalen“
nicht adäquat einholen oder in die Gegenwart übersetzen. Denn
damals  ging  es  –  mit  der  französischen  Kriegswalze  im
Hintergrund  –  um  eine  freie  deutsche  Nation,  gegen  die
Willkürherrschaft der Fürsten in Kleinstaaten, gegen Zensur
und Unfreiheit, für die Mitbestimmung des Volkes. Alles andere
als eine „allzu simple Heilsbotschaft“, wie sie Voges in einem
Interview im Programmheft dem Eremiten unterstellt. Das Werk
wird auch derzeit von niemandem als „Zeugnis eines dumpf-
aggressiven Nationalgefühls“ missbraucht, wie Voges argwöhnt.
Der Schuss geht daneben – und der Eindruck bleibt, hier werde
Webers Werk als Vehikel für ein arg durchsichtiges politisches
Statement benutzt.

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



Musik gibt’s dann auch noch

Ach so – Musik gibt’s ja auch noch! Karen Kamensek müht sich
mit  dem  Niedersächsischen  Staatsorchester  redlich,  die
Marginalisierung zu vermeiden; von einer gleichwertigen Rolle
der  Musik  zu  sprechen,  wäre  in  Anbetracht  der  Bildfluten
vermessen.  Sie  wird  vom  Träger  des  Ausdrucks  zur
effektsteigernden  Untermalung  gewandelt.  Mehr  als  eine
ordentliche Wiedergabe mit kühlen, spröden Farben war nicht
drin. Die Sänger sind zu bewundern: Die Komplettbespielung der
Bühne nimmt wenig Rücksicht auf die Stimmen. Häufige Close-ups
fordern die Präzision des Minenspiels heraus, lassen – etwa im
Falle  Eva  Verena  Müllers  –  detaillierte  dentalmedizinische
Studien zu. Eric Laporte bewältigt als Max den Wandel von der
Strickweste  zur  Uniformjacke  bewundernswert,  kämpft  in  den
Soloszenen mit der leichten Formung der Töne und einem breit
schwingenden Vibrato.

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

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



Feueralarm  in  der  „Tosca“-
Pause  –  Gelsenkirchener
Musiktheater geräumt
geschrieben von Werner Häußner | 20. Juni 2016

Am  Abend  vor  der  „Tosca“:
das  Musiktheater  im  Revier
Gelsenkirchen.  Foto:  Georg
Lange

Giacomo Puccinis „Tosca“ im Musiktheater im Revier hätte am
gestrigen 14. Januar eigentlich aus künstlerischen Gründen im
Gedächtnis bleiben sollen: Thomas Berau, Gast aus Mannheim,
sang  seinen  ersten  Scarpia;  Erster  Kapellmeister  Valtteri
Rauhalammi dirigierte seine erste „Tosca“.

Doch es sollte anders kommen: Das Pils stand schon bereit, die
Currywurst auf dem Tisch, da tönte mitten in der ersten Pause
der  Evakuierungsruf  durch  die  Foyers:  Aufgrund  einer
„technischen  Betriebsstörung“  sollten  alle  zügig  das  Haus
verlassen.

Gut fünf Minuten später – es waren längst nicht alle Besucher

https://www.revierpassagen.de/34268/feueralarm-zur-tosca-pause-gelsenkirchener-musiktheater-im-revier-geraeumt/20160115_0045
https://www.revierpassagen.de/34268/feueralarm-zur-tosca-pause-gelsenkirchener-musiktheater-im-revier-geraeumt/20160115_0045
https://www.revierpassagen.de/34268/feueralarm-zur-tosca-pause-gelsenkirchener-musiktheater-im-revier-geraeumt/20160115_0045


draußen, die Räumung verlief ohne große Aufregung – kam die
Entwarnung:  Fehlalarm.  Einen  solchen  Alarm  während  einer
Vorstellung habe er in 28 Jahren noch nicht erlebt, sagte
Joachim  G.  Maaß,  Darsteller  des  Mesners,  nachher  auf  der
Bühne. Maaß ist seit 1988 in Gelsenkirchen engagiert.

„Wir sind Ihnen dankbar, dass alles so wunderbar geklappt hat
und Sie das Haus so schnell verlassen haben“, bedankte sich
die Dame des Direktionsdienstes nach der – verlängerten –
Pause.  Nach  ersten  Informationen  soll  ein  gestörter
Rauchmelder oder ein Defekt an der Steueruhr der Meldeanlage
die Ursache für den Alarm gewesen sein.

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

Rossini-Rarität am „Opernhaus
des  Jahres“:  Nationaltheater
Mannheim zeigt „Tancredi“
geschrieben von Werner Häußner | 20. Juni 2016

http://www.revierpassagen.de/33986/ein-wrack-namens-scarpia-gelsenkirchen-zeigt-tosca-in-ungewoehnlicher-lesart/20151221_1627
https://www.revierpassagen.de/34181/rossini-raritaet-am-opernhaus-des-jahres-nationaltheater-mannheim-zeigt-tancredi/20160107_1115
https://www.revierpassagen.de/34181/rossini-raritaet-am-opernhaus-des-jahres-nationaltheater-mannheim-zeigt-tancredi/20160107_1115
https://www.revierpassagen.de/34181/rossini-raritaet-am-opernhaus-des-jahres-nationaltheater-mannheim-zeigt-tancredi/20160107_1115


Herrscher  im  inneren
Konflikt:  Filipo  Adami  als
Argirio  in  der  Mannheimer
Neuinszenierung von Rossinis
„Tancredi“. Foto: Hans Jörg
Michel

Das  Nationaltheater  Mannheim  –  gemeinsam  mit  Frankfurt
„Opernhaus  des  Jahres“  2015  –  hat  in  dieser  Saison  einen
Spielplan,  der  jedem  auf  Auslastung  und  Publikumsbedienung
fixierten  Theaterchef  den  Sorgenschweiß  auf  die
Direktorenstirn treiben würde: Noch wehte Franz Schrekers „Der
ferne Klang“ durch die mächtige Schachtel des Zuschauerraums,
da kündigten sich schon Hans Werner Henzes „Die Bassariden“
an, gefolgt von Gioacchino Rossinis „Tancredi“.

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

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


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

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

Mit der Mannheimer Inszenierung durch Cordula Däuper wagt es
nun  ein  großes  Opernhaus,  „Tancredi“  ins  Repertoire
aufzunehmen. Zeit dazu wird’s, denn inzwischen stehen auch
Sänger bereit, die Rossinis anspruchsvolle Partien stilistisch
adäquat bewältigen und gestalten können. Und obwohl Librettist
Gaetano Rossi das subtile Geflecht der Begründungen für den
Verlauf der Tragödie – Vorlage ist Voltaires „Tancrède“ –
radikal zerrissen hat, bleibt noch genug inhaltliche Substanz,
um sich auch ohne Vorwissen auf die unglücklichen Figuren
einlassen zu können.



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

Die Musik wendet sich den Menschen zu

Rossis  Libretto  verweigert  den  stringenten  dramaturgischen
Zusammenhang.  Die  Aufklärung  der  Missverständnisse  wäre  –
ähnlich wie in Webers „Euryanthe“ – problemlos möglich. Doch
darauf  kam  es  den  mit  Voltaire  vertrauten  Zuschauern  der
Entstehungszeit  nicht  an.  Und  die  Ängste,  Sehnsüchte  und
Träume, die Wut, Verzweiflung und Depression der handelnden
Figuren, auf die Rossini sein Augenmerk richtet, vermitteln
sich,  von  dramentheoretischen  Einwänden  unverstellt,  heute
wieder direkt und berührend.

Amenaide (auf dem Foto die



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

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

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

Das Heil der Inszenierung in der Reduktion gesucht



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

Schutz,  Rückzug,
Verdrängung:  Der  Pappkarton
ist  in  der  Regie  Cordula
Däupers  eine  mehrdeutige
Chiffre.  Foto:  Hans  Jörg
Michel

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



Cordula Däuper und ihr Bühnenteam Ralph Zeger und Sophie du
Vinage  suchen  ihr  Heil  in  der  Reduktion  –  nicht  ohne
Überzeugungskraft: ein Spielpodest in schwarzer Bühne, eine
Brücke nach hinten zu einer Tür, wenige Requisiten, Kostüme,
die  Militärisches  des  20.  Jahrhunderts  mit  Elementen  der
napoleonischen  Zeit  der  Entstehung  der  Oper  reflektieren.
Däuper  interessiert  sich  für  die  Konstellationen  von
Seelenzuständen,  versucht  nicht,  die  antirealistische,
kunstvolle  Stilhöhe  des  Dramas  mit  quasi  naturalistischer
Aktion aufzufüttern.

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

Rossini-Rarität auch in Frankfurt

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



italienischen komischen Oper: „Le cantatrici villane“ („Die
Dorfsängerinnen“)  von  Valentino  Fioravanti.  Und  kurze  Zeit
später,  am  31.  Januar,  erlebt  Giuseppe  Verdis  verkanntes
Meisterwerk „Stiffelio“ seine Frankfurter Erstaufführung. Dazu
im April mit „Radamisto“ noch eine Händel-Rarität. Und das
alles bei glänzenden Besucherzahlen. So geht Oper: lustvoll,
originell, neugierig.

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

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

Aus  Westfalen  in  die  große
Opernwelt: Bariton Eike Wilm
Schulte  feiert  50.
Bühnenjubiläum
geschrieben von Werner Häußner | 20. Juni 2016
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Eike Wilm Schulte in Wagners
„Meistersingern“  in  Wien.
Foto: privat

An einem mangelt es der internationalen Opernszene nicht: an
Stimmwundern. Zumindest, wenn man den Plattenfirmen und PR-
Agenturen Glauben schenkt. Da ist oft von „vielversprechenden
Talenten“  die  Rede,  die  aus  den  Opernstudios  direkt  zu
umjubelten „Weltkarrieren“ aufbrechen.

Die Wirklichkeit indes sieht anders aus. Junge Sängerinnen und
Sänger, von ersten Erfolgen geblendet, lassen sich von Agenten
oder Intendanten hoffnungslos verheizen. Ein souveräner Tamino
wird bald als Tristan gebucht; die Soubrette scheint innerhalb
weniger  Jahre  zum  dramatischen  Sopran  gereift.  So  mancher
strahlender  Star  entpuppt  sich  dann  als  rasch  verglühende
Sternschnuppe.

Doch es gibt auch echte Stimmwunder. Sie überdauern viele
Jahre  wie  Fixsterne,  deren  Glanz  nicht  blendet,  sondern
beständig  ist  und  Orientierung  schafft.  Zu  ihnen  gehört
zweifellos Eike Wilm Schulte.

Der 1939 in Plettenberg im Sauerland geborene Bariton feiert
dieser  Tage  sein  50.  Bühnenjubiläum.  Allein  die  Statistik
seines  Schaffens  liest  sich  beeindruckend:  In  bisher  2166
Vorstellungen sang Schulte 119 Opern- und 35 Konzertpartien an
über 70 Theatern und bei 26 verschiedenen Festspielen. Auf
drei Kontinenten arbeitete er mit 120 Regisseuren und 190



Dirigenten  zusammen.  Als  gern  gesehener  Gast  feierte  er
Erfolge  an  den  großen  Opernhäusern  dieser  Welt:  der
Metropolitan Opera New York, der Covent Garden Opera London,
der Mailänder Scala, der Semperoper Dresden, den Staatsopern
München und Wien.

Ein Höhepunkt seiner Karriere waren die zwölf Jahre ab 1989,
in denen er zum Ensemble der Bayreuther Festspiele gehörte und
als Heerrufer, Wolfram von Eschenbach und Gunther brillierte.
Kritiker heben ihn stets lobend in ihren Besprechungen hervor.
Oft ist die Rede davon, dass Schultes nobler Bariton mühelos
jüngere Kollegen an die Wand singe.

Bei allem Erfolg ist Eike Wilm Schulte bescheiden geblieben.
Dass seine Stimme in fünfzig Jahren nichts an Kraft eingebüßt
hat, schreibt er keinem Wunder zu. Vielmehr sei die perfekte
Beherrschung  der  Technik  der  Grundstein,  auf  dem  eine
erfolgreiche  Sängerkarriere  beruhe.

Dankbar  erinnert  er  sich  an  seine  Ausbildung  bei  Clemens
Glettenberg und Josef Metternich an der Staatlichen Hochschule
für Musik und Kunst in Köln zurück. Und an Grischa Barfuß, den
damaligen Intendanten der Deutschen Oper am Rhein Düsseldorf.
Er  war  es,  der  1966  den  jungen  Schulte  noch  vor  dessen
Studienabschluss  ins  Opernstudio  holte.  Im  gleichen  Jahr
debütierte Schulte mit der Partie des Sid in Brittens „Albert
Herring“. Im Rahmen eines Anfängervertrages über zwei Jahre
konnte Schulte seine Stimme in kleinen und mittleren Partien
reifen lassen, etwa als Standesbeamter in Puccinis „Madama
Butterfly“  und  Iberto  in  Monteverdis  „L´incoronazione  di
Poppea“.

1970 holte ihn Generalmusikdirektor Bernhard Conz dann nach
Bielefeld. Hier erarbeitete er sich zahlreiche Partien als
Spielbariton, etwa Dr. Falke in Strauß´ „Fledermaus“, Kothner
in Wagners „Meistersingern von Nürnberg“, Zar in Lortzings
„Zar  und  Zimmermann“  und  Guglielmo  in  Mozarts  „Così  fan
tutte“. Ein Höhepunkt war seine Rolle des Alfred Ill in der



deutschen Erstaufführung von Gottfried von Einems „Der Besuch
der alten Dame“ mit Martha Mödl als Partnerin.

Langjährige
Wirkungsstätte  von
Eike  Wilm  Schulte:
das  Staatstheater
Wiesbaden.  Foto:
Werner  Häußner

1973  verließ  Schulte  Westfalen,  um  am  „Sängerhaus“,  dem
Staatstheater Wiesbaden, in den kommenden 15 Jahren auch als
Kavalierbariton zu triumphieren. Für kurze Zeit wechselte er
noch einmal 1989 nach Düsseldorf und sang hier unter anderem
den  Escamillo  in  Bizets  „Carmen“,  die  vier  Bösewichte  in
Offenbachs „Les contes d´Hoffmann“, Frank/Pierrot in Korngolds
„Toter Stadt“ und eine der Rollen seines Lebens, den Figaro in
Rossinis „Barbier von Sevilla“.

Als sich die Angebote großer internationaler Häuser mehrten,
entschloss sich Schulte, frei zu arbeiten. Dennoch kam er
immer wieder als Gast zurück ins Ruhrgebiet. In Gelsenkirchen
sang er den Grafen Eberbach in Lortzings „Wildschütz“, in
Oberhausen Rossinis Figaro, in Köln glänzte er als Amfortas
und Klingsor in Wagners „Parsifal“, in Essen konnte man ihn in



der  Titelpartie  in  Schumanns  „Faust“  erleben,  und  als
Meistersinger-Beckmesser – der Rolle, die er mit 149 Mal am
häufigsten  verkörpern  sollte  –  in  Köln,  Düsseldorf  und
Krefeld.

Eine besondere Freundschaft verbindet ihn nach wie vor mit dem
Hessischen  Staatstheater  Wiesbaden.  Dort  erarbeitete  sich
Schulte während der Amtszeit von GMD Siegfried Köhler zwischen
1973 und 1989 ganze 75 Partien. Oft stand er an hundert Abend
jährlich auf der Bühne, zum Beispiel als glanzvoll singender
Hamlet in Ambroise Thomas‘ gleichnamiger Oper. Eine Leistung,
die gewürdigt wurde: Nachdem das Staatstheater Schulte 1993
zum Ehrenmitglied ernannt hatte, verlieh ihm das Land Hessen
2008 die Goethe-Plakette und machte ihn 2010 zu Hessens erstem
Kammersänger.

Eike  Wilm  Schulte
als  Geisterbote  in
Richard  Strauss‘
„Frau  ohne
Schatten“  in
Wiesbaden.  Foto:
privat

Aus Anlass der „Goldenen Hochzeit“ Schultes mit der Opernbühne



ließ es sich das Theater nicht nehmen, seinem Ehrenmitglied
ein  großes  Gala-Konzert  zu  spendieren.  Neben  politischer
Prominenz waren es vor allem die Wiesbadener Fans, die den
großen Sänger feierten. Mit Bedauern nahmen sie zur Kenntnis,
dass  der  inzwischen  92-jährige  Siegfried  Köhler  aus
gesundheitlichen  Gründen  nicht  anzureisen  vermochte.  Zehn
Jahre zuvor hatte er noch die Gala zum 40. Jubiläum Schultes
geleitet.  Generalmusikdirektor  Zsolt  Hamar  leitete  das
Orchester  des  Staatstheaters.  Der  seit  1991  in  Wiesbaden
engagierte  Bass  Wolfgang  Vater  moderierte  den  Abend.  Als
ehemalige Weggefährten nahmen die Bässe Eduard Wollitz, Harald
Stamm, Hans Sotin sowie der Bariton Ekkehard Wlaschiha auf der
Bühne Platz.

Mehr  oder  weniger  teilnahmsvolle  Grußworte  richteten  der
Wiesbadener  Oberbürgermeister  Sven  Gerich,  die  Wiesbadener
Kulturdezernentin  Rose-Lore  Scholz,  der  Hessische
Kultusminister Ralph Alexander Lorz sowie Intendant Uwe Eric
Laufenberg  an  Schulte.  Letzterer  zog  sich  mit  seiner
peinlichen Rede, in der er den verdienstvollen Sänger mit
„Herrn Schultewilms“ ansprach, den Unmut der Gäste und des
Publikums zu.

Dass  sich  Eike  Wilm  Schulte  besonders  für  junge  Talente
engagierte, bewies er, indem er den 17-jährigen Sauerländer
Leon  Lorey  einlud.  Der  junge  Harfenist  ist  Preisträger
zahlreicher  renommierter  Wettbewerber  und  begeisterte  mit
Johann  Dusseks  „Sonate  für  Harfe“.  Ebenso  glücklich  fiel
Schultes Wahl seiner Sopranpartnerin aus: Cristina Pasaroiu –
die aktuelle Wiesbadener Desdemona – überzeugte mit der Arie
„Glück, das mir verblieb“ aus Korngolds „Die tote Stadt“.

Ein großes Geschenk für Jubilar und Publikum war René Kollo.
Obwohl der berühmte Wagner-Tenor längst seinen Abschied von
der  Bühne  genommen  hat,  gab  er  –  nach  wie  vor  technisch
bravourös und mit beinahe jugendlicher Verve – nicht nur ein
Berliner Lied seines Vaters Willi Kollo, sondern auch die
Mutter aller Tenorarien, Puccinis „Nessun dorma“, zum Besten.



Kollo und Schulte als Stolzing und Beckmesser beeindruckten
während des launig und auf hohem Niveau gegebenen Festwiesen-
Wettstreits aus den „Meistersingern“, weil sie jede Phrase
klug  und  ohne  Mühe  durchgestalteten.Selbst  ein  so  simpel
anmutendes Liedchen wie das des Besenbinders aus Humperdincks
„Hänsel und Gretel“ geriet bei Schulte zur großen Szene.

Gipfelpunkt des Abends indes war die Landhaus-Szene aus dem
zweiten  Akt  von  „La  Traviata“.  Die  Wandlung  Germonts  vom
berechnenden  Patriarchen  zum  mitfühlenden  Vater  durchmaß
Schulte mit solcher Intensität, dass das vollbesetzte Haus
schier den Atem anhielt.

Zum Abschluss der vierstündigen Gala gaben sich Schulte, Kollo
und Pasaroiu noch der Operettenseligkeit hin. Viele Zuschauer
erinnerten sich noch an die heute vergessene Arie „Wein am
Rhein“  aus  Willy  Richartz´  „Kölnisch  Wasser“,  und  dem
Rauswerfer  „Im  Feuersturm  der  Reben“  aus  der  „Fledermaus“
folgte  als  eine  der  Zugaben  die  schelmisch  auf  Deutsch
gesungene „Plapperarie“ des Figaro. Und es wäre ganz untypisch
für Eike Wilm Schulte als Gastgeber, hätte er nicht das ganze
Haus eingeladen, den langen Abend mit ihm im Theaterfoyer bei
einem mitternächtlichen Umtrunk ausklingen zu lassen.

(wesentliche Mitarbeit und Recherche: Marcel Schilling)

Ein  Wrack  namens  Scarpia  –
Gelsenkirchen  zeigt  „Tosca“
in ungewöhnlicher Lesart
geschrieben von Martin Schrahn | 20. Juni 2016
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Für  Scarpia  (Aris  Argiris,
v.) ist das „Te Deum“ ein
einziges  Höllenspektakel.
Foto: Pedro Malinowski

Der  Mann  ist  am  Ende.  Ein  Wrack,  wie  er  dasteht,  etwas
gebeugt,  mit  strähnigen  Haaren,  von  Dämonen  besessen,  von
einer Obsession getrieben. Sein erster Auftritt ist so, als
hätte ihn die nahe Menschenmasse ausgespien. Und dieser müde
Außenseiter  soll  der  gefürchtete  Baron  Scarpia  sein?  Der
Polizeichef  Roms  als  fieser  Strolch?  Das  ist  mal  eine
Umdeutung in Giacomo Puccinis Oper „Tosca“, die wir so noch
nicht gesehen haben.

Regisseur Tobias Heyder zeichnet am Musiktheater im Revier
Gelsenkirchen (MiR) für diese Lesart verantwortlich, und so
wie  Scarpia  ganz  artfremd  als  schmieriger,  gebeutelter
Strippenzieher  dasteht,  sind  auch  die  anderen  Hauptfiguren
dieses Dreiecksdramas mit politisch-historischem Hintergrund
relativ frei ausgestaltet. Tosca zeigt kaum Spuren innerer
Verletzbarkeit,  ihre  Eifersucht  ergeht  sich  bisweilen  in
seltsam  maskulinen  Posen,  ihre  Rache  (Scarpias  Ermordung)
speist sich nur aus milder Verzweiflung und gebremstem Furor.
Ihr Geliebter, der Maler Cavaradossi schließlich, ist ein eher
ungelenker, fast nüchterner Antiheld, ein Freigeist der naiven
Art, der seinem politisch verfolgten Freund Angelotti nahezu
geschäftsmäßig hilft.

Jeder leidet für sich allein, scheint das Fazit der Regie,
zumal die Interaktion der Beteiligten mehr nebeneinander her
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läuft,  mit  geringen  Blickkontakten  und  einer  nahezu
aseptischen körperlichen Nähe. Tosca in Scarpias Armen, die
Erfüllung  seiner  Obsession,  wirkt  wie  pure  Hilflosigkeit,
nicht  wie  die  pralle  Gier.  Und  wenn  die  Frau  ihrem
vermeintlichen Bezwinger das Messer in die Rippen stößt, fehlt
der  Szene  die  Eiseskälte  der  Täterin  ebenso  wie  die
Schockstarre  des  Opfers.

Toscas Paralyse hingegen setzt erst ganz zum Schluss ein. Wenn
sie feststellen muss, dass ihr Geliebter nicht zum Schein,
sondern tatsächlich erschossen wurde. Dann zieht und zerrt sie
an ihm herum, die Menge, die bereit ist, sie zu lynchen, nicht
mehr beachtend. Der Sprung der Tosca von der Engelsburg fällt
aus.

Tosca  (Petra  Schmidt)  und
der  von  der  Folter
gezeichnete  Cavaradossi
(Derek  Taylor).  Im
Hintergrund  Scarpias  Helfer
Spoletta  (William  Saetre).
Foto: Pedro Malinowski

Darüber mag mancher im Publikum die Nase rümpfen wie auch über
Scarpias Deformation, die bisweilen in tranceartige Zustände
mündet. Verbunden damit sind indes starke, teils verstörende
Bilder. Nicht nur in dem Sinne, dass der Maler Cavaradossi
riesige Gemälde mit nackten Frauen produziert – Ausstatter
Tilo Steffens hat ein entsprechend großformatiges Exponat auf
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die  Bühne  gewuchtet,  das  „Nudes“  im  Stile  Helmut  Newtons
zeigt. Sondern auch dergestalt, dass das berühmte „Te Deum“
zum Finale des 1. Aktes zum Höllenspektakel wird, als hätte
Hieronymus  Bosch  seine  Gespenstergestalten  losgelassen.
Scarpia, so ist wohl die Botschaft, hat sich dunklen Mächten
hingegeben.  Die  Symbolkraft  des  Katholizismus  ist  für  ihn
einzige Pein.

Dazu passt, dass im 2. Akt, in seinem Palast, die Gemälde
alter Meister abgehängt sind. Der Gott anrufende Chorgesang,
der zwischenzeitlich erklingt, dröhnt dem Finsterling in den
Ohren. Mag er auch Trost suchen in den Armen einer Nonne
(eines Engels?) und dabei der „Erbarme Dich…“-Arie aus Bachs
„Matthäuspassion“ lauschen, Frieden findet dieser Mensch im
Diesseits wohl nicht mehr. Und sein Tod wird einhergehen mit
dem Ende der Despotie in Rom, eingeleitet durch Napoleons
Sieg.  Die  Exekution  Cavaradossis,  das  Übermalen  seiner
Nackten, ist nur ein letztes Aufzucken des alten Regimes.

Tosca, die kühle Diva, mit
dem  armselig  schmachtenden
Scarpia.  Foto:  Pedro
Malinowski

Insofern hat diese Produktion durchaus politischen Charakter.
Wenn  dieser  auch  durch  die  Personenführung  nicht  explizit
beglaubigt wird. Andererseits versagt sich Regisseur Tobias
Heyder die konsequente Psychologisierung.
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Neben Scarpia wirken seine Gegenspieler blass. Sollte also
Puccinis Oper hier lieber „Scarpia“ heißen? Ganz falsch wäre
das nicht. Denn ein musikalisches Gerüst dieser Verismo-Oper
sind gewiss die wuchtigen Akkordschläge, die den Bösewicht
kennzeichnen. Andererseits hat der Komponist sein Werk mit
sanfter  Liebeslyrik  ausklingen  lassen  –  ein  Zeichen  der
Hoffnung gegen die brutale Despotie.

Wuchtige  Dramatik  und  sensible,  leidenschaftliche
Schwingungen: Das klingende Spektrum ist bei Dirigent Rasmus
Baumann und der Neuen Philharmonie Westfalen in allerbesten
Händen. Hier spielen sich aller Hass, alles Aufbegehren und
innige Liebe ab. Entäußerungen, die der Regisseur den Figuren
teils  versagt,  haben  ihren  Platz  in  der  musikalischen
Umsetzung.  Der  tönende  Bruitismus  ist  von  unglaublicher
Schärfe.  Die  Mordszene  (Tosca-Scarpia)  gewinnt  nur  im
Orchester wirklich erschreckende Kontur. Im Graben wüten die
emotionalen Wechselbäder.

Mithalten kann da nur Aris Argiris als Scarpia. Die baritonale
Mittellage  verfügt  über  schneidende  Kraft.  Doch  fehlt  der
Stimme einerseits dämonische Tiefe, zum anderen das schmierige
Parlando  eines  Gauners.  Derek  Taylor  singt  den  Maler
höhensicher,  wirkt  gleichwohl  angestrengt.  Große,  frei
gestaltete Legatobögen sind seine Sache nicht. Da hat Petra
Schmidt in der Titelpartie durchweg mehr zu bieten. Leuchtende
Glut, ein Mezzoton zum Fürchten, schöne Stimmführung. Schade
nur, dass ihre große Arie „Vissi d’arte“ so gleichförmig und
introvertiert klingt. Aber das passt ja wohl zum Ansatz der
Regie.

Der große, in sich gerundete Wurf ist die Gelsenkirchener
„Tosca“  also  nicht.  Eher  der,  durchaus  diskussionswürdige,
Versuch einer unkonventionellen Annäherung. Gleichwohl gilt:
Unbedingt hingehen, allein schon wegen des famosen Orchesters.

Nächste Aufführungen: 27. Dezember 2015 (15 Uhr), 2. Januar,
14. Januar, 16. Januar und 5. Februar 2016 (jeweils 19.30



Uhr).  Infos:
http://www.musiktheater-im-revier.de/Spielplan/Oper/Tosca/

Bedrohlicher  Rosenkavalier  –
Donna  Leons  Opernkrimi
„Endlich mein“
geschrieben von Frank Dietschreit | 20. Juni 2016
Die Rückkehr von Gesangs-Diva Flavia Petrelli nach Venedig
gleicht einem Triumph. Das Opernhaus La Fenice ist jeden Abend
ausverkauft.  Tatsächlich  scheint  Flavia  die  Titelrolle  der
„Tosca“  auf  den  Leib  geschneidert,  und  wenn  sie  beim
dramatischen  Finale  sich  über  ihre  Widersacher  erhebt  und
selbstbewusst in den Tod flieht, sind ihr stehende Ovationen
gewiss.

Doch in die Freude über die Liebe der Opernfans mischen sich
neuerdings Nervosität und Angst. Eigentlich hat sie gelernt,
mit  Ruhm  und  Rummel  umzugehen,  auch  noch  zu  lächeln  und
Autogramme schreiben, wenn sie todmüde ist und nur noch ins
Bett möchte. Aber seit es jeden Abend beim Schlussapplaus
gelbe Rosen regnet und ein unbekannter Verehrer ihre Garderobe
in  ein  Blumenmeer  verwandelt,  ist  ihr  doch  etwas  mulmig
zumute.
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Wer ist dieser namenlose „Rosenkavalier“,
warum gibt er sich nicht zu erkennen und
was bezweckt er mit seinen Nachstellungen,
die – wenn sie sich recht entsinnt – bei
ihren Auftritten in Sankt Petersburg und
London begonnen haben und jetzt in Venedig
geradezu ausufern?

Schon zweimal, im „Venezianischen Finale“ und in „Acqua Alta“,
hat Commissario Brunetti das Vergnügen gehabt, sich um Flavia
Petrelli zu kümmern und Schaden von ihr abzuwenden. Das ist
lange her, aber nicht vergessen – vor allem nicht von Opern-
Kennerin  und  Schriftstellerin  Donna  Leon,  die  verschiedene
Barock-Ensembles  finanziell  unterstützt,  als  Händel-
Spezialistin einen guten Ruf genießt und sich weltweit auf dem
Opern-Parkett bewegt.

Wenn Donna Leon für ihren nunmehr 24. Brunetti-Krimi die lange
vermisste Opern-Diva reaktiviert und zu einem Gastspiel nach
Venedig  einlädt,  gibt  es  mithin  nicht  nur  pure
Wiedersehensfreude und opulente Opernfeste, sondern auch einen
handfesten Kriminalfall. Denn was so harmlos mit gelben Rosen
beginnt, da ist sich Brunetti gleich beim ersten Treffen mit
der angespannt wirkenden Flavia ziemlich sicher, könnte böse
und blutig enden.

Werden  die  Liebes-Bekundungen  des  Stalkers  nicht  erwidert,
können  sie  schnell  in  Hass  umschlagen  und  könnte  aus  dem
unbekannten auch ein tödlicher Rosenkavalier werden. Oder ist
der  Fan,  der  anonym  im  Dunkeln  agiert  und  bald  beginnt,
Flavias Bekannte als unerwünschte Nebenbuhler zu betrachten
und zu attackieren, vielleicht gar eine Frau?

http://www.revierpassagen.de/33745/bedrohlicher-rosenkavalier-donna-leons-opernkrimi-endlich-mein/20151211_0841/donnaleon


Nach dem einen oder anderen eher langweiligen Brunetti-Roman
ist die seit vielen Jahren in Venedig lebende US-Autorin Donna
Leon  diesmal  wieder  in  Hochform.  Man  spürt  auf  jeder
Buchseite, welche Freude es ihr bereitet, über Schönheit und
Abgründe der Opernwelt zu philosophieren. Und wie traurig es
sie macht, dass Venedig zur bunten Kulisse für unaufhörliche
Touristenströme geworden ist. Wo einst kleine Läden und Bars
ihren  morbiden  Charme  hatten,  haben  sich  längst  billige
Ramschläden  breit  gemacht.  Flavia  Petrelli  erkennt  ihr
geliebtes Venedig kaum wieder.

Der sympathische Melancholiker Guido Brunetti und seine – wie
immer  –  äußerst  kultivierte  und  belesene  Gattin  Paola
schütteln nur noch angewidert den Kopf und verschanzen sich,
natürlich bei einem guten Glas Wein und einem klugen Gespräch
über Musik und Literatur, auf ihrer Dachterrasse. Doch dann
muss Brunetti wieder rein ins reale Leben. Denn die Liste der
Opfer wird immer länger, es ist nur eine Frage der Zeit, bis
auch Flavia – im wahrsten Sinne des Wortes – zu Tode geliebt
wird.

Brunetti,  von  einigen  polizeiinternen  Intrigen  kurzzeitig
abgelenkt, braucht jetzt viel Feingefühl und – wie stets – die
Hilfe  der  Computer-Fachfrau  Signorina  Elettra  und  seines
Kollegen Vianello. Dass es schließlich zu einem spannenden
Showdown in der Oper und im Bühnenbild von „Tosca“ kommt,
hätte man sich eigentlich denken können.

Donna  Leon:  „Endlich  mein.“  Commissario  Brunettis
vierundzwanzigster  Fall.  Roman.  Aus  dem  amerikanischen
Englisch  von  Werner  Schmitz.  Diogenes  Verlag,  Zürich.  307
Seiten, 24 Euro.



Essen spielt wieder Hilsdorfs
„Maskenball“  –  Inszenierung
von  1999  hat  immer  noch
Bestand
geschrieben von Werner Häußner | 20. Juni 2016

Christina  Clark
(Oscar) und Michael
Wade Lee (Riccardo)
in  der
Wiederaufnahme  von
Verdis  „Maskenball“
am Aalto-Theater in
Essen.  Foto:  Saad
Hamza

Dietrich Hilsdorfs Inszenierungen haben auch Jahre nach der
Premiere nichts von ihrer Relevanz verloren. Entsprechend gut
gefüllt war der Zuschauerraum des Essener Aalto-Theaters bei
der Wiederaufnahme von Verdis „Un ballo in maschera“, einer
Inszenierung von 1999.
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Es  lag  auch  an  der  szenischen  Einstudierung  von  Carolin
Steffen-Maaß, dass Hilsdorfs kunstvolles Spiel um Schein und
Sein,  um  Theater  und  Wirklichkeit,  um  das  Leben  als
fiktionales Kunstwerk und als reales Ereignis so plausibel
funktioniert. Entgegen so mancher zeitgeistiger Regie-Äußerung
hat sich dieser „Maskenball“ nicht überlebt; er hat das Zeug
zum „Klassiker“.

Natürlich muss man nach 16 Jahren in der Charakterisierung der
Personen  mit  Unschärfen  rechnen.  Von  der  ursprünglichen
Besetzung  mit  Mihkail  Dawidoff  (Riccardo),  Károly  Szilágyi
(Renato), Iano Tamar (Amelia) und Ildiko Szönyi (Ulrica) ist
niemand  mehr  beteiligt.  Aber  die  Darstellercrew  der
Wiederaufnahme fügt sich in das Spiel ein, verinnerlicht die
Partien und gestaltet sie nicht nur sängerisch überzeugend. Da
ist Michael Wade Lee der intelligente, zügellose Hedonist, der
über  seine  höfische  Umgebung  Regie  führt  und  Macht
demonstriert. Der Tenor gibt diesem Riccardo – in Hilsdorfs
sinnreicher Umdeutung der König von Neapel, der Stadt, in der
Verdis  Oper  unter  der  Zensur  litt  –  die  Züge  des
renaissancehaften Individuums, das ein Leben in Fülle genießen
will und es unerwartet verliert.

Wade Lees Riccardo wirkt wie ein verzogenes Kind, aber auch
nachdenklich und seiner Lage bewusst in den intimen Momenten
der Rolle. Sein kerniger Tenor bewältigt die lyrische Noblesse
wie den dramatischen Nachdruck; nur in der Höhe wirkt der
lockere Schmelz gefährdet. Das Duett mit Amelia („M’ami! … O
qual  soave  brivido“)  wird,  ausgehend  von  einem  sinnlichen
Piano, zum hinreißenden Moment passionierten Singens.



Würdevolle  Resignation:
Katrin Kapplusch als Amelia
am Aalto-Theater. Foto: Saad
Hamza

Dazu braucht der Tenor die passende Partnerin, die er am Aalto
in Katrin Kapplusch gefunden hat. Die Sopranistin hat die
anspruchsvolle Partie der Amelia bereits in ihrem früheren
Engagement in Plauen-Zwickau gesungen. Vor allem kommt ihr
entgegen, dass ihre Stimme im Zentrum unanfechtbar sitzt. Ein
störendes Tremolieren stellt sich nur ein, wenn Kapplusch den
Aufstieg in die Höhe nicht im Griff hat; dann muss sie sich
auch forciert über die Bögen retten und lässt unfreiwillig
ahnen, wie schwer es Verdi in dieser Partie den Sängerinnen
macht. „Morrò – ma prima in grazia“, ihre Arie im dritten Akt,
gestaltet Kapplusch aber mit großartigem Gespür für die Farben
der Töne, mit denen sie die würdevolle Resignation einer Frau
ausdrückt, die weiß, dass sie gegen den Lauf des Unheils keine
Chance mehr hat.

Ihr Partner ist Luca Grassi als Renato, der im dritten Akt
eine Reihe von Bewährungsproben zu bestehen hat. Der Sänger
mit einer langen Karriere in Italien hat sich in Essen bereits
als Valdeburgo in Bellinis „La Straniera“ ausgezeichnet und
wird demnächst als Scarpia in „Tosca“ zu hören sein. Er führt
sich im ersten Akt mit gut gestützten, präsenten Tönen ein,
die aber Farbe und Emotion vermissen lassen. Mit dem Ambitus
von „Eri tu“ dürfte Grassi eigentlich keine Probleme haben,



aber an diesem Abend entglitt ihm einmal die Höhe, deswegen
wohl setzte er auf Kraft und erklomm die hoch liegenden Teile
der  Arie  („O  dolcezze  perdute  ….“)  mit  Druck  statt  mit
Delikatesse. Sängerpech.

In der würdelosen Maskerade, in die Ulrica gezwungen wird,
offenbart  sich  Ieva  Prudnikovaite  als  überzeugende
Darstellerin; entsprechend neutral lässt sie die eigentlich
gespenstische Beschwörung „Re d’abisso“ klingen – es ist ja
alles  „Mache“,  das  Drohend-Unheilvolle  der  Szene  ist
Belustigung für die Damen und Herren bei Hofe, inszeniert vom
König. So wirkt der Verzicht auf vokale Farben konsequent im
Sinne der Konzeption des Stücks.

Als  Oscar  räumt  –  reizend  und  quicklebendig  wie  stets  –
Christina Clark ab; René Aguilar (Erster Richter) und Georgios
Iatrou  (Silvano)  bleiben  ebenso  wie  Sang  Yun  Lee  (Diener
Amelias)  ihren  kleinen  Partien  nichts  schuldig.  Die
Verschwörer Tom und Sam sind bei Baurzhan Anderzhanov und Bart
Driessen besten Kehlen anvertraut. Matteo Beltrami führt die
Essener  Philharmoniker  für  Farbe,  Agogik  und  Spannung  in
weiträumiger  Phrasierung;  der  Chor,  den  Patrick  Jaskolka
einstudiert hat, trägt mich wacher Aktion und vokaler Präsenz
nicht wenig zum Gelingen des Abends bei.

Weitere Vorstellungen am 26. Dezember und 24. Januar 2016.
Info: www.aalto-musiktheater.de

Giacomo  Puccinis  „Turandot“
in  Duisburg:  Chinesisches
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Team löst die Rätsel nicht
geschrieben von Werner Häußner | 20. Juni 2016

Der Schlag auf den
Gong  entscheidet
sein  Schicksal:
Wird  Calaf  (Zoran
Todorovich)  die
unnahbare  Turandot
für sich gewinnen?
(Foto:  Hans  Jörg
Michel)

Der Ausgangspunkt hat seinen Reiz: Wie sieht ein chinesischer
Theatermann, mit der Tradition seines Heimatlands vertraut,
ein europäisch exotisches Märchen über ein China, das es nur
in der Vorstellung der vielen Bearbeiter des Stoffes gegeben
hat? Huan-Hsiung Li hat bei seinem Europa-Debüt als Regisseur
mit  Giacomo  Puccinis  „Turandot“  die  Perspektive  des
Märchenhaften  vor  die  Aspekte  des  Symbolismus  oder  der
Psychologie gesetzt, die man in der Fabel von der mit Eis
umgürteten chinesischen Prinzessin entdecken kann.

Der  Theatermann  aus  Taiwan  bezeichnet  „Turandot“  als  ein
„politisches, historisches, wirtschaftliches und kulturelles
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Märchen“ und als einen „Traum, der ein modernes Volk im Schlaf
heimsucht“.  Mehr  noch:  Er  stilisiert  Turandot  geradezu  zu
einer Symbolfigur für das aufsteigende, moderne China – und
Calaf wächst so in die Rolle eines Repräsentanten der Welt
„außerhalb“. „Wenn Chinas Aufstieg an die Macht die Welt zum
Verlierer  macht,  dann  wird  die  Liebe  der  Prinzessin  ein
verzweifeltes Ende finden“, schreibt Li im Programmbuch.

Ein komplexes Vorhaben also für die Neuproduktion des Puccini-
Klassikers an der Deutschen Oper am Rhein in Duisburg. Sie
entsteht in Kooperation mit dem National Kaohsiung Center for
the Arts (Weiwuying), das in der Hafenmetropole Kaohsiung im
Süden  Taiwans  als  hochmodernes  Kulturzentrum  für  mehr  als
6.000 Opern-, Theater- und Konzertbesucher entsteht und 2017
mit  dieser  „Turandot“-Produktion  eröffnet  wird.  Und  ein
Programm,  das  auf  der  Bühne  letztendlich  in  einem  hübsch
anzusehenden  Bildertheater  mit  wenigen,  die  Deutung  nicht
befördernden Regiezutaten mündet.

Die Zutaten sind etwa die schlanke, weißgekleidete Tänzerin
Yi-An Chen, auf die sich zu Beginn in einer regnerischen „city
of uncertainity“ – so ein Projektionstext – ein Spot richtet.
Die symbolische Gestalt taucht immer wieder auf, ergeht sich
in heftigen Verrenkungen, als im dritten Akt die Herren Ping,
Pang und Pong Kalaf auf wohlfeilen Sex als Ersatz für seine
Fixierung auf Turandot hinzulenken trachten.

Doch  die  so  bedeutungsheischend  eingeführte  Figur  erklärt
nichts.  Ebenso  wenig  eine  dunkel  wogende  Volksmenge  mit
Regenschirmen  in  der  Eröffnungsszene.  Die  Anspielung  auf
Protestdemos  in  Hongkong  2014,  bei  denen  Schirme  benutzt
wurden, wird nicht weitergeführt: Der Chor taucht bald – der
„Traumlogik“ der Inszenierung folgend – in folkloristischen
Gewändern auf.

http://www.operamrhein.de


Die Kostüme von Hsuan-Wu Lai
sind  nicht  nur  prächtig,
sondern  stellen  Bezüge  zu
Charakter und Situation der
Personen  her.  (Foto:  Hans
Jörg Michel)

Wenigstens  arbeitet  Hsuan-Wu  Lai  mit  seinen  Kostümen
Entwicklung und Beziehungen der Personen durch: Das Blau des
Lichts (Volker Weinhart) zu Beginn wird aufgegriffen im Blau
des Kostüms von Liu. Und wenn Turandot, überwältigt von des
Radikalität  der  Liebe  und  des  Vertrauens  Calafs,  ihre
prachtvolle  rote  Robe,  ihren  Panzer  gegen  die  Außenwelt,
abgelegt hat, trägt sie ebenfalls Blau; nicht so leuchtend wie
Liu, sondern matter und mit einem Hauch in Schwärzliche. Ping,
Pang  und  Pong  changieren  zwischen  europäischer  und
chinesischer Kleidung. Und der Kaiser – Bruce Rankin singt ihn
nicht  als  zittrigen  Greis,  sondern  als  kräftigen  Mann  –
zitiert den Komponisten selbst in schwarzem Hut, Mantel und
Anzug.

Wie  entschieden  diese  Produktion  in  Bildern  denkt,
verdeutlicht die Bühne von Jo-Shan Liang: die Silhouette einer
burgartigen chinesischen Stadt vor dem Rundhorizont, getaucht
in Lichtstimmungen zwischen Kalkgrau, Tiefrot und Varianten
von  Blassblau  bis  Violett.  Bespielt  mit  Videoprojektionen
(Jun-Jieh  Wang),  die  Grundfarbe  mal  mit  explodierenden
Klecksen beschmutzend, mal mit filigranen, laufenden Mustern
bedeckend.



Hinauf zum Tor führt eine breite, straßenartige Fläche. Auf
den Mauern der Stadt thront der Kaiser, schreitet Turandot
herein, erstarrt ihr rotes Prachtgewand am Ende zu einer toten
Hülle. Ein imponierendes Setting für die Aufmärsche des Volkes
wie für die intimen Szenen zwischen Timur, Calaf und Turandot
mit Liu, aber keines, das der Inszenierung Richtung geben
würde.

Der Personenführung fehlt jedes Profil

Bilder-Theater also – und damit steht man an der Deutschen
Oper  am  Rhein  in  der  Tradition  eines  Überwältigungs-  und
Illustrationstheaters,  das  letztlich  das  Illusionstheater
alter Prägung nicht abstreifen kann. Das ist, auch wenn es
postmoderne  Theater-Theorie  anders  will,  nicht  verwerflich.
Die Frage ist, wohin ein Regisseur mit welchen Mitteln zielt.
Und  da  verharrt  Huan-Hsiung  Li  mit  einer  unprofilierten
Personenführung  auf  dem  Niveau  hilfloser  Staatstheater-
Arrangements für rasch wechselnde Sängerbesetzungen.

Brigitta  Kele  (Liu),  Sami
Luttinen  (Timur)  und  der
Chor der Deutschen Oper am
Rhein  in  der  Neuproduktion
von  Puccinis  „Turandot“.
(Foto:  Hans  Jörg  Michel)

Die  wunderlichen  Primadonnen-Gesten  von  Linda  Watson
korrespondieren  mit  dem  tenoralen  Biedersinn  von  Zoran



Todorovichs  rührend  komischem  Niederknien  vor  seiner
statuenhaften  Diva.  Timur  bleibt  als  Nebenfigur  ebenso  im
Ungefähren wie Liu über ihr Opferklischee nicht hinauskommt.
Der  Blick,  der  die  Rätsel  des  Stücks  beantworten  oder
wenigstens eine dezidierte Position erschließen würde, bleibt
verschlossen. Turandot – ein hübsch erzähltes Märchen; der
behauptete  Bezug  zur  Gegenwart  erschöpft  sich  in  den
Projektionen  von  Mega-City-Szenen  zu  Beginn  der  Akte.

Musikalisch  wagt  Axel  Kober  ein  anfechtbares,  aber  unter
seinen  Voraussetzungen  erhellend  geglücktes  Experiment:  Wie
wohl kaum ein anderer rückt er Puccini weg vom italienischen
Melodramma, weg von der erhitzten Passion des Verismo, hin zur
musikalischen  Moderne.  Die  Duisburger  Philharmoniker
realisieren  mit  der  nötigen  Präzision  einen  scharf
geschnittenen,  gläsern  glitzernden  Klang,  negieren
kompromisslos jedes atmosphärische Ungefähr, aber auch – und
da ist das Konzept anfechtbar – eine klanglich gestützte,
weitbogige Phrasierung und die spannungsreiche Kantilene.

Konsequenz  herrscht  unter  Kobers  Szepter  nicht  in
impressionistisch anmutenden Klangmixturen, nicht in fiebrigem
Aufrauschen, nicht in überwältigenden Explosionen. Sondern in
der Zügelung der Dynamik, in der geschärften Rhythmik und in
expressiv  demonstrierten  Details,  von  einem  rhythmischen
Trommelmotiv  in  der  Rätselszene  bis  hin  zu  freigelegten
Dissonanzen und offenen Reibungen zwischen Instrumenten.

Puccini,  der  Melomane  und  Zauberer  orgiastischer
Klangexaltationen?  Vergesst  es!  Hier  regiert  Puccini,  der
Komponist, der tief verwurzelt in der italienischen Tradition
den Weg in seine Moderne freigekämpft hat. Nebenbei bemerkt:
Kober  hat  mit  diesem  Zugang  auch  Franco  Alfanos  oft
kritisierter  Vervollständigung  des  Finales  Gerechtigkeit
angedeihen lassen.

Linda Watson debütiert als Turandot



Bei den Sängern konnte die Duisburger Premiere auf bekannte
Namen setzen: Linda Watson, Brünnhilde in Bayreuth und Wien,
Elektra in Amsterdam und Buenos Aires, hat sich nach langer
Zeit  wieder  auf  eine  italienische  Partie  eingelassen  und
debütiert als Turandot. Ihr extremes Vibrato kann sie nur in
Maßen zähmen; die unnahbare Prinzessin liegt ihrem Rundung und
Farbe barem Sopran näher als die in ihrer ganzen Existenz
erschütterte Frau im Finale. Für Zoran Todorovich ist der Weg
zur  Calaf  eine  logische  Folge  aus  seiner  Entwicklung  ins
Dramatische  –  von  Norma  und  Madama  Butterfly  über  Andrea
Chenier bis Otello, Florestan und der mörderischen Partie des
Paolo in Zandonais „Francesca da Rimini“. Ganz glücklich macht
das  nicht:  Wenn  er  auf  einem  fremdkörperartigen  fahrbaren
Treppchen sein „Nessun dorma“ singt, funktionieren die Töne
zwar,  aber  sie  haben  keine  emotionale  Farbe.  Und  die
expansiven  Phrasen  sind  nicht  so  durchgestützt,  dass  sie
Passion, Brillanz und Durchschlagskraft hätten.

Brigitta Kele, bewährtes Ensemblemitglied, kann als Liu die
schimmernde Schönheit ihres Soprans ausstellen, hat aber keine
Chance, die mangelnde Charakterisierung durch die Regie vokal
auszugleichen.  Auch  Sami  Luttinen  ist  als  Timur  dazu
verurteilt, schöne Töne ohne Relevanz zu produzieren. Das Trio
der chinesischen Ministerialen ist mit Bogdan Baciu, Florian
Simson und Cornel Frey ideal besetzt. Chor (Gerhard Michalski)
und  üppig  besetzter,  klangschöner  Kinderchor  (Sabina  López
Miguez) lassen keine Wünsche offen.

Die Neuinszenierung ist bis 26. Dezember in Duisburg zu sehen
und  wird  in  der  Spielzeit  2016/17  in  Düsseldorf  wieder
aufgenommen,  bevor  sie  2017  nach  Taiwan  geht.  Info:
http://operamrhein.de/de_DE/termin/turandot.13056002



Einsam unter Hedonisten: Tina
Lanik  inszeniert  Verdis  „La
Traviata“ am Theater Dortmund
geschrieben von Anke Demirsoy | 20. Juni 2016

Violetta  (Eleonore
Marguerre)  und  Alfredo
(Ovidiu Purcel. Foto: Thomas
M. Jauk, Stage Picture)

Der Morgen nach der Party schmeckt bitter. Violettas Kopf
schmerzt, ihr Husten steigert sich zu einem schlimmen Anfall.
Der Mann, neben dem sie aufwacht, steigt eilends aus dem Bett,
zieht sich rasch an und verlässt grußlos das Haus. Violetta
Valéry, allseits bekannte Edelhure von Paris, ist mehr als nur
allein. Sie ist buchstäblich von allen verlassen.

Nicht von Menschen, sondern höchstens von Tabletten darf diese
„Traviata“  Hilfe  erhoffen.  Die  vom  Wege  abgekommene  Frau,
Titelheldin aus Giuseppe Verdis gleichnamiger Oper, begegnet
uns  im  Theater  Dortmund  als  lebenshungrige  und  zugleich
todkranke Person, die von einer hedonistischen Gesellschaft
wie ein Spielzeug benutzt wird. Dortmunds Opernintendant Jens-
Daniel  Herzog  vertraute  die  Regie  der  1974  geborenen
Regisseurin  Tina  Lanik  an,  die  lange  am  Bayerischen
Staatsschauspiel  in  München  tätig  war.
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Im Verbund mit Stefan Hageneier (Bühne und Kostüme) setzt
Lanik auf den zwar nicht neuen, aber richtigen Dreiklang von
Eleganz, Elend und Einsamkeit. Viel Kälte macht sich breit in
den klassizistisch anmutenden Räumen, in dem Designer-Sofas
mehr von Wohlstand als von Gemütlichkeit sprechen. Die Fenster
bieten weder Aussicht noch Perspektive. Paris bleibt völlig
außen vor: Dieses Drama könnte ebenso gut in einer Villa in
Berlin  Mitte  spielen.  Von  der  feierlustigen  Pariser
Gesellschaft, für die Dortmunds Opernchor sich in schwarze
Gothic-Kostüme samt Strümpfen und Strapse werfen muss, hebt
Violettas elegante Gestalt sich im golden schimmernden Kleid
größtmöglich ab.

Jeder lebt (und stirbt) für sich allein: Dieser Devise folgen
Lanik und Hageneier in ihrer jüngsten Produktion konsequent.
Die vorgeführte Kälte greift freilich auf die Inszenierung
über. Die Figuren stehen zumeist vereinzelt im Raum, statisch
und  weit  voneinander  entfernt.  Kommen  sie  doch  einmal
zueinander, gebiert die Nähe rasch Gewalt. So entsteht eine
Sterilität, die nicht leicht auszuhalten ist, schlimmstenfalls
sogar in Langeweile umschlagen kann.

Vater Germont (Sangmin Lee)
drängt  Violetta  (Eleonore
Marguerre),  seinen  Sohn
wieder frei zu geben (Foto:
Thomas  M.  Jauk,  Stage
Picture)

http://www.revierpassagen.de/33474/einsam-unter-hedonisten-tina-lanik-inszeniert-verdis-la-traviata-am-theater-dortmund/20151129_2302/la-traviata-2


Violetta scheint die einzige Figur zu sein, der Lanik tiefe
Empfindungen zutraut. Alfredo Germont ist in ihrer Lesart ein
eher  unreifer  Mann,  der  sich  mit  einer  erfahrenen  Frau
aufzuwerten  versucht.  Dass  er  vor  dem  heimischen  Kamin
gelangweilt  mit  einem  Fußball  spielt,  noch  dazu  in
Boxershorts,  rückt  ihn  in  die  Nähe  einer  knabenhaften
Witzfigur. Vater Germont, vom koreanischen Bariton Sangmin Lee
stimmstark  dargestellt,  ist  der  einzige,  der  Violettas
Charakterstärke erfasst. Er fühlt sich davon angezogen, was
die Regie zu der peinlichen Plattheit veranlasst, Germont zum
wollüstigen Grabscher zu machen.

Vielleicht würde die Inszenierung besser funktionieren, wenn
die Titelpartie von einer anderen Sopranistin als von Eleonore
Marguerre verkörpert würde. Die deutsche Sängerin belgisch-
französischer  Herkunft  ist  eine  elegante  Erscheinung  und
technisch  souverän.  Sie  führt  ihre  Stimme  beweglich  und
versteht  es  exzellent,  Töne  durch  gezielte  Lautstärke-
Dosierung  zu  formen.  Keinesfalls  ist  ihr  vorzuwerfen,  sie
würde sich nicht genug in das Spiel hinein werfen. Aber wo
Verdi den Lebenshunger, die Leidenschaft und die Verzweiflung
seiner Heldin wie heiße Stichflammen auflodern lässt, bleibt
ihr  stets  leicht  verschleierter  Sopran  weiß  und  kühl.
Emotionale Ausbrüche, gleich welcher Natur, klingen bei ihr
verblüffend  uniform.  Indes  ist  es  nicht  der  Sängerin
anzulasten, wenn ihre Stimmfarbe nicht recht zu den flammenden
Herzenstönen der Violetta passen will.

Violetta  (Eleonore
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Marguerre)  fühlt,  dass  ihr
für  einen  Neuanfang  mit
Alfredo  (Ovidiu  Purcel)
keine  Zeit  mehr  bleibt
(Foto: Thomas M. Jauk, Stage
Picture)

Ovidiu Purcel, von der Rheinoper für den erkrankten Lucian
Krasznec eingesprungen, bringt stärkere Kontraste. Klingt sein
Tenor bis zum Ende des zweiten Aktes noch knabenhaft hell,
bringt  er  nach  der  Lektüre  von  Violettas  Abschiedsbrief
vehemente, ja fast gallige Töne der Wut und der Verzweiflung
ein.  Mag  er  zuweilen  auch  ein  wenig  hoch  intonieren,  so
besitzt  er  doch  genug  Stimmvolumen,  um  die  nicht  gerade
anspruchslose  Partie  ohne  gedrückte  oder  gestemmte  Töne
auszufüllen.

Der Opernchor und die Dortmunder Philharmoniker geben sich
unter dem Dirigat von Kappellmeister Motonori Kobayashi kaum
Blößen.  Der  Wucht  und  Spritzigkeit,  die  in  den
Gesellschaftstableaus  erreicht  wird,  steht  der  fragile
Streicherklang der Ouvertüre und der Sterbeszene gegenüber.
Ihn  lassen  die  Dortmunder  Philharmoniker  in  tragischer
Düsternis ersterben, hinabsinken in tiefste Dunkelheit.

Wenn die Bühnenbeleuchtung im Finale ein kaltes Licht auf die
Szene wirft, wirkt die umherwankende Violetta endgültig wie
ein Gespenst. Sie, die den Tod wie ein Erwachen erlebt, hat
das Ziel erreicht, das ihr von Beginn an vor Augen stand.

Folgetermine bis 31. März 2016. Ticket und Service-Hotline:
0231/50  27  222.  Informationen:
http://www.theaterdo.de/detail/event/16143/



Die  Not  der  anderen:  Das
Aalto-Theater  Essen  zeigt
Bohuslav  Martinůs
„Griechische Passion“
geschrieben von Anke Demirsoy | 20. Juni 2016

Priester  Fotis  (Baurzhan
Anderzhanov)  versucht  einer
Frau zu helfen, die am Ende
ihrer  Kräfte  ist  (Foto:
Matthias  Jung,  Aalto-
Theater)

Kaum hat der Priester des griechischen Dorfs Lycovrissi die
Rollen für das geplante Passionsspiel verteilt, geht in den
ausgewählten Darstellern eine seltsame Verwandlung vor. Der
Hirte Manolios beginnt, wie Christus zu reden und zu handeln.
Die Dorfhure Katerina identifiziert sich mit Maria Magdalena.
Und obwohl Panait sich zunächst dagegen wehrt, färbt die Rolle
des Judas immer stärker auf ihn ab.

Es ist ein Spiel mit doppeltem Boden, das Bohuslav Martinů in
seiner  letzten  Oper  „Die  griechische  Passion“  treibt.  Das
Aalto-Theater  zeigt  die  Zürcher  Fassung  des  1961  ebendort
uraufgeführten  Vierakters  jetzt  in  einer  Produktion  des
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tschechischen Regisseurs Jiří Heřman, der mit dieser Arbeit
seinen Einstand in Essen gibt. Es ist keine leichte Aufgabe,
der Heřman sich stellt: Martinůs Oper trägt oratorienhafte
Züge  und  ist  über  weite  Strecken  kontemplativ-statisch.
Abseits  der  Hauptrolle  des  Manolios  gewinnen  nur  wenige
Figuren Gesicht und Gewicht.

Gleichwohl gelingt der Regie ein starkes Plädoyer für das
Werk,  das  nach  Nikos  Kazantzakis’  Roman  „Der  erneut
gekreuzigte Christus“ entstand. Heřman konzentriert sich auf
die Frage, wie weit es mit den christlichen Werten her ist,
wenn Notleidende auf Wohlhabende treffen: in diesem Fall die
gewaltsam  Vertriebenen  eines  griechischen  Dorfs  auf  die
Einwohner  von  Lycovrissi.  Der  Regisseur  widersteht  der
Versuchung,  zu  stark  auf  den  Zug  aktueller
Flüchtlingsberichterstattung aufzuspringen. Vielmehr rückt er
Angst und Selbstsucht in den Fokus, den Unwillen, mit anderen
zu teilen.

Manolios  (Jeffrey
Dowd) fürchtet sich
vor der Versuchung
durch  Katerina
(Jessica  Muirhead.
Foto:  Matthias
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Jung,  Aalto-
Theater)

Im Verbund mit Dragan Stojčevski hat Jiří Heřman dafür ein
Bühnenbild entworfen, das von christlichen Symbolen dominiert
wird.  An  der  Rampe  brennen  Kerzen,  eine  übermannshohe
Kirchenglocke hängt an einem Haken, eine antik wirkende Mauer
steht  für  Ausgrenzung  und  Öffnung.  Wasser  und  Erde,  die
zentralen Elemente für menschliche Siedlungstätigkeit, werden
in flachen Becken seitwärts auf den Bühnenboden geschoben. Die
Lichtreflexionen des Wassers auf dem Mauerwerk verleihen der
Szene viel Atmosphäre.

Heřman verschont uns nicht mit dem, was existenzielle Not
bedeutet. Wir sehen sterbende Frauen und Kinder. Erschöpfte
Männer,  die  sich  kaum  mehr  auf  den  Beinen  halten  können.
Manolios, der Mitgefühl predigt und zur Hilfe aufruft, zieht
dadurch  den  Zorn  der  Dorfelite  auf  sich.  Er,  der
Christusdarsteller, wird schließlich vom Popen exkommuniziert
und von einer Gruppe von Dorfbewohnern zu Tode geprügelt. Aber
wir sehen auch jene, die Manolios folgen und Gutes tun wollen,
soweit es in ihren Kräften steht.

Katerina  (Jessica  Muirhead)
trägt einen toten Jungen auf
den  Armen  (Foto:  Matthias
Jung, Aalto-Theater)

Von ihnen gewinnt vor allem Katerina (Maria Magdalena) Format.
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Das liegt wesentlich an der Leistung der britisch-kanadischen
Sopranistin Jessica Muirhead, die stimmlich zunehmend Wärme
entwickelt, bis sie zu leuchtenden Tönen der Empathie und
beseelter Festigkeit in Handeln und Glauben findet.

Jeffrey Dowd gibt den Manolios als Zweifler, der sich als
Christusdarsteller zunächst unwürdig findet, dann aber immer
stärker dem folgt, was ihm christlicher Auftrag scheint.

Der Chor des Aalto-Theaters, der in diesem Passionsspiel die
zweite Hauptrolle übernimmt, verhindert durch sein engagiertes
Spiel, dass die „Griechische Passion“ zu einem Gottesdienst
auf  der  Opernbühne  wird.  Musikalisch  steuert  er  biblisch-
archaische  Wucht,  folkloristische  Farben  und
expressionistische  Ausbrüche  bei,  wobei  die  Sopranstimmen
zuweilen etwas übersteuert klingen.

Am Pult der Essener Philharmoniker zeigt Tomáš Netopil einmal
mehr sein Feingefühl für die Partituren seines Heimatlandes.
Bei  ihm  darf  der  Zuhörer  im  Wohlklang  byzantinischer
Kirchenmusik  schwelgen,  ja  beinahe  im  Puccini-Melos  baden,
ohne  dass  feine  Strukturen  oder  harmonische  Verschärfungen
verschwiegen  würden.  Die  Essener  Philharmoniker  bringen
psalmodierende  Passagen  in  prachtvollstem  Dur,  aber  auch
gleißende Zuspitzungen und Ausbrüche.

Mag man in Martinůs Oper nun unbedingt „das Stück der Stunde“
sehen, so greift es doch zu kurz, sie als „Flüchtlingsoper“ zu
beschreiben. Griechen treffen in diesem Stück auf Griechen;
die rivalisierenden Gruppen haben Nation, Religion und Kultur
gemeinsam.  Der  Kampf  zwischen  Altruismus  und  Egoismus
hingegen, er ist vermutlich so alt wie die Menschheit selbst.

Termine  und  Informationen  unter
http://www.aalto-musiktheater.de/vorschau/premieren/the-greek-
passion.htm



Die  40.  Tage  Alter  Musik:
Frühe Kult-Oper „Camilla“ und
mehr beim Festival in Herne
geschrieben von Werner Häußner | 20. Juni 2016

Das Ensemble „Vox Werdensis“
bei  seinem  Konzert  in  der
Kreuzkirche in Herne. Foto:
Thomas Kost/WDR

Vor  40  Jahren  war  das  schon  ein  bisschen  irre:  Als  der
damalige Kulturdezernent der Stadt Herne, Joachim Hengelhaupt,
1976  die  Idee  umsetzte,  Instrumente  für  Alte  Musik
auszustellen  und  einige  kleine,  feine  Konzerte  zu
veranstalten,  konnte  er  noch  nicht  auf  eine  vielfältige
„Szene“ in diesem Sektor bauen. Und der Westdeutsche Rundfunk,
der sich mit Herne zusammentat, leistete echte Pionierarbeit
in einem Feld, das heute „Kult“ ist: Festivals, Ensembles,
aber  auch  Musikwissenschaft  und  Musizierpraxis  haben  sich
seither rasant weiterentwickelt.
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Die  Festival-Macher  seit
1976.  Von  links:  Klaus  L
Neumann  (ehemaliger
künstlerischer  Leiter),
Joachim  Hengelhaupt
(Kulturdezernent  a.D.  und
Festivalgründer),  Richard
Lorber  (künstlerischer
Leiter).  Foto:  Thomas
Kost/WDR

Zur  Erinnerung:  Die  ersten  Harnoncourt-Aufnahmen  bei
Telefunken  waren  damals  gerade  mal  fünf  Jahre  alt  und
Ensembles wie der Concentus Musicus oder Gustav Leonhardts
Leonhardt-Consort  agierten  am  Rand  des  Konzertbetriebs  für
eine  kleine  Gemeinde  Begeisterter.  Historische
Aufführungspraxis war für die meisten klassischen Musiker ein
exotisches  Hobby  einiger  Enthusiasten,  eine  Ausbildung  an
Hochschulen noch alles andere als üblich.

Aber immerhin hatte es in Nordrhein-Westfalen mit der Cappella
Coloniensis das erste Orchester weltweit gegeben, das im Sinne
der historischen Aufführungspraxis musizierte. Ihr Debüt am
18.  September  1954  im  Sendesaal  des  Funkhauses  am
Wallraffplatz in Köln erfuhr internationale Beachtung; einer
ihrer Gründerväter, Eduard Gröninger, war Musikwissenschaftler
beim damaligen NWDR.

Heute sieht das anders aus: Ensembles und Festivals sprossen
aus dem sprichwörtlichen Boden, genährt von Wissbegier und



Lust an neuen Klängen und vergessener Musik. Weit über Bach
und Barock hinaus richtet sich der Blick zurück in älteste
mittelalterliche  Überlieferungen,  aber  auch  auf  die  Musik
anderer  Zonen  und  Völker.  Ein  Konzert  wie  das  der  „Vox
Werdensis“  unter  Stefan  Klöckner,  der  an  der  Folkwang
Universität Essen das Institut für Gregorianik leitet, ist
heute nichts Ungewöhnliches mehr.

Stefan  Klöckner:  Er
rekonstruierte  die
liturgische  Musik  für  den
heiligen  Ludgerus.  Foto:
Thomas  Kost/WDR

Die  männlich  markanten,  traumhaft  intonationssicheren,  auf
Raum und Wort ausgerichteten Männerstimmen geleiteten in der
Kreuzkirche in Herne durch einen idealtypischen liturgischen
Tag  zu  Ehren  des  heiligen  Liudger:  hochmittelalterliche
geistliche Musik aus der Abtei Werden, bei der ein Einfluss
der heiligen Hildegard von Bingen nicht ausgeschlossen werden
kann. Das Konzert zeigte, was auch in einem gut erforschten
Bereich  noch  an  Fortschritt  möglich  ist:  Instrumente  wie
Glockenspiel, Drehleier, Traversflöte und die lautenähnliche
Quinterne gehören – wie mittelalterliche Abbildungen nahelegen
– zur Aufführung des einst rein vokal angenommenen Chorals.

Mit  dem  Abschlusshymnus  („Confessor  o  dignissime“)  stellte
Klöckner  das  Experiment  einer  metrisch  gebundenen
Interpretation vor, wie er sie aus zeitgenössischen Quellen



als  wahrscheinlich  erschlossen  hat:  Der  zeitlos  getragene
Choralgesang gewinnt plötzlich rhythmischen Schwung und eine
„weltliche“  Artikulation.  So  folgt  die  Musik  vertieften
Einblicken  in  die  mittelalterliche  Theologie,  die  so
weltabgewandt und zeitenthoben, wie sie einst verklärt wurde,
eben nicht gewesen ist.

Das  Kulturzentrum  in
Herne  –  einer  der
Veranstaltungsorte
der Tage Alter Musik.
Foto: Werner Häußner

„Kult“ war das Thema der 40. Tage Alter Musik in Herne, und
der verantwortliche WDR-Redakteur Richard Lorber verengt den
Begriff weder auf den gottesdienstlichen Kult noch auf den
„Kult-Status“  der  (alten)  Musik.  Sondern  er  entwickelt  in
einer inhaltlich ausgefeilten Dramaturgie das Spektrum dessen,
was aus dem lateinischen „cultus“ im Lauf der Zeit erwachsen
ist: Der Marienkult im gegenreformatorischen 17. Jahrhundert
spielt da ebenso eine Rolle wie der an exotischer Entdeckung
sich erfreuende Türken-„Kult“. Beides wurde in anspruchsvoll
programmierten Konzerten musikalisch konkretisiert.

Auch  früher  gab  es  „Kult“-Musiker:  Das  Festival  rückte



Arcangelo  Corelli  und  Niccolò  Paganini  als  Beispiele  ins
Blickfeld.  Dass  dem  Herrscherkult  in  der  Zeit  des
französischen „Sonnenkönigs“ Ludwig XIV. und seinem komplexen
Verhältnis zur geistlichen Musik der Zeit nicht „gehuldigt“
werden  konnte,  ist  den  aktuellen  Ereignissen  in  Paris
geschuldet: Die Musiker von Le Concert Spirituel und Hervé
Niquet  sahen  sich  außerstande,  angesichts  des  furchtbaren
Massakers Paris zu verlassen und nach Herne zu reisen.

Auch  „Kult“-Stücke  gab  es  vor  300  Jahren.  Mit  Giovanni
Bononcinis Oper „Camilla“ erfüllte Herne eine der vornehmsten
Aufgaben eines solchen Festivals, ins Licht der Gegenwart zu
rücken,  was  uns  auch  nach  so  langer  Zeit  noch  etwas  zu
bedeuten hat, das reiche Erbe europäischer Musik unseren Ohren
zu  erschließen.  „Camilla“  stand  am  Beginn  des  Hypes  der
italienischen  Oper  im  vergnügungssüchtigen  London  des
beginnenden 18. Jahrhunderts. Die Oper wurde in London von
1706 bis 1728 in einer sagenhaften Aufführungsserie von 111
Abenden gespielt, wie Dramaturgin Sabine Radermacher in ihrem
sorgfältig  recherchierten  Programmheftbeitrag  vermerkt.  Sie
war ein Stück Nostalgie für eine ganze Generation.

Aber  ihre  Botschaft  dürfte  über  das  übliche  Interesse  an
herrscherlichen  Ränkespielen,  entflammten  Affekten  und
Leidenschaften und komischen Verwicklungen hinaus wahrgenommen
worden sein. Das Libretto von Bononcinis begabtem Mitarbeiter
Silvio Stampiglia mag in der listigen, entmachteten Königin
Camilla aus dem sagenhaften vorrömischen Reich der Volsker die
Engländer an die eigenen bedrängten Königinnen erinnert haben.
Und  die  Botschaft,  über  die  politischen  Interessen  und
Zugehörigkeiten hinaus dem Frieden und der Liebe zu frönen,
mag dem Zeitgeist entgegengekommen zu sein: Man hatte Hass und
Blut nach zwei Generationen des politischen Hin und Hers wohl
einfach satt.



Konzertante  Aufführung  der
Oper „Camilla“ bei den 40.
Tagen Alter Musik in Herne
2015. Foto: Thomas Kost/WDR

Heute  kommt  Bononcinis  Camilla  über  das  Gewirre  der
Barockopern-Kabale  nicht  mehr  hinaus:  Die  Wechselbäder  von
Leid und Liebe, Triumph und Ohnmacht, Wahrheit und Verstellung
sind zu krass konstruiert, um noch einen Rest Glaubwürdigkeit
zu bewahren.

Was  aber  bleibt,  haben  schon  die  Zeitgenossen  Bononcinis
gerühmt:  sein  Talent  für  den  pastoralen  Stil,  seine
originellen  Harmonien  und  seine  graziösen  und  eleganten
Melodien. Die konzertante Aufführung im Kulturzentrum Herne
ließ  vernehmlich  werden:  Bononcini  komponiert  feinsinnige
Lyrik, versonnene Schwermut, in Schönheit leuchtenden Schmerz
mit so viel Eleganz und emotionaler Wahrhaftigkeit, dass es
verständlich wird, warum die Londoner auf ihn flogen.

Den Verdienst, die in der Gruft der Geschichte erblindeten
Edelsteine  neu  aufzupolieren  und  in  Glanz  und  Wonne
auszustellen,  gebührt  in  erster  Linie  dem  Elbipolis
Barockorchester aus Hamburg mit Jürgen Groß als Konzertmeister
und Jörg Jacobi am Cembalo. In den gut zweieinhalb Stunden
Musik  war  kein  Nachlassen  der  Konzentration,  der  exakten
Formulierung,  der  rhythmischen  Präzision  und  metrischen
Wachheit, der Phrasierungs-Eleganz und Intonationssicherheit
festzustellen.



Aber mehr noch: Die transparente Abstimmung und Mischung der
Instrumente und das detailbewusste Spiel der fünfzehn Musiker
garantierte  ausdrucksstarke  Farben:  eine  edel  ebenmäßige
Blockflöte (Elisabeth Champollion), zwei durchsetzungsfähige,
saubere  Oboen  (Luise  Haugk,  Markus  Müller),  ein  mal
trauerschweres, mal burleskes Fagott (Stephan von Hoff), ein
filigran-virtuoses  Cello  (Hannah  Freienstein)  und  die
präsente, reizende Koloristik oder versonnene Soli beitragende
Theorbe (Johannes Gontarski).

Ironie und humorvolle Distanz hätten gutgetan

Die  gepflegte,  ausgefeilte  Wiedergabe  von  Bononcinis  Musik
hatte freilich auch einen Nachteil: Den Willen zum expressiven
Risiko,  zum  theatralisch  geschärften  Ton,  zur  gestischen
Prägnanz brachten die Hamburger nicht mit. Die Ausbrüche der
Wut, der Hilflosigkeit, der Verzweiflung blieben distinguiert
wie  eine  englische  Nachmittags-Teegesellschaft.  Und  die
drolligen Szenen zwischen Tullia und Linco – dem „niederen“
Paar  –  kamen  so  seriös  daher  wie  das  unfreiwillige
parodistische Potenzial der „hohen“ Gestalten, das schon die
Zeitgenossen erkannt hatten.

Ironie und humorvolle Distanz hätten dem Stück gutgetan, auch
bei den Sängern, die sich von der Tendenz zu seelenvoller
Larmoyanz nicht ganz fernhalten konnten. Wieder einmal zeigte
sich, dass eine konzertante Wiedergabe einer Oper nur eine
halbe  Sache  ist:  Eine  lebendige  Bühnenaktion  hätte  vieles
unterstreichen  können,  was  an  szenischem  Potenzial  in  der
Musik angelegt ist, aber nicht ausgespielt werden konnte.

Nur  der  gut  gelagerte  Bass  von  Simon  Robinson  mit  seinem
gestaltungsfähigen Kern und der rhetorisch talentierte Tenor
Michael Connaire schärften an ihren Figuren, dem getäuschten
Eroberer  und  verbohrten  Vater  Latinus  und  dem  unter
Verkleidung schmachtenden, aber auch aufbrausenden Liebhaber
Turnus,  lebendige  Konturen.  James  Elliott  als  Prenesto
demonstrierte  exemplarisch,  wie  problematisch  Gesangskultur



des 18. Jahrhunderts auf die Gegenwart zu übertragen ist: Der
angestrebte schlanke, feine, bewegliche Ton geht auf Kosten
der unverzichtbaren Stütze der Stimme; die dünne, manchmal
quetschige Formung des Klangs lässt nur wenig flexible Farben
zu,  und  von  technischer  Brillanz  bei  den  Verzierungen  zu
sprechen fällt schwer.

Ohne  komödiantischen  Anflug  trugen  Cécile  Kempenaers  und
Konrad Jarnot das Dienerpaar Tullia und Linco vor: Der so
großmäulige wie kleinlaute Diener verharrte mit dem versierten
Liedsänger Jarnot im Bereich gepflegter Lyrik; die gewitzte
junge  Frau  hat  eine  virtuose  Arie  mit  Begleitung  der
Piccoloflöte im zweiten und zarte Kantilenen im dritten Akt,
aber beide blieben lediglich fein ausgearbeitet, gewannen mit
der schmalen Stimme keinen Esprit.

Auch  den  beiden  Heroinen  des  Stücks,  Julia  Sophie  Wagner
(Camilla) und Marysol Schalit (Lavinia) mangelte es nicht an
lyrischer  Intensität  und  einem  schlank-innerlichen  Ton  im
Leid. Aber das entscheidende Quantum vokalen Exhibitionismus‘,
das auffahrende Temperament oder die vitale Brillanz ließen
beide mit ihrem zaghaften vokalen Zugriff auf ihre Figuren
vermissen.  Nun  ja  –  wenigstens  in  der  Aufnahme,  die  den
Tonmeister vor einige Herausforderungen stellte, dürfte sich
diese Keuschheit im Theatralischen vorteilhaft auswirken.

Im kommenden Jahr stehen die Tage der Alten Musik Herne unter
dem Thema „Hommage“. Sie finden vom 11. bis 13. November 2016
statt.

Die Mitschnitte einzelner Konzerte des Festivals dieses Jahres
sind an den Montagen 23. und 30.11., 14., 21. und 28.12.
jeweils um 20.05 Uhr in WDR 3 Konzert zu hören, beginnend am
23. November mit dem Konzert der „Vox Werdensis“.

Das  „Ludgerus-Offizium“,  das  im  Konzert  in  Herne  gesungen
wurde, ist auch auf CD erhältlich. Die Aufbahme basiert auf
einem  der  wichtigsten  Bücher  mit  Gesängen  zu  Ehren  des



Heiligen Ludgerus (des „Heiligen des Ruhrgebiets“), das vor
einiger Zeit in Kapstadt aufgetaucht ist. Der südafrikanische
Musikwissenschaftler  Morné  Bezuidenhout  hat  die  Gesänge
übertragen und mit den wenigen in Deutschland überlieferten
Handschriften  verglichen.  Hieraus  hat  Stefan  Klöckner,
Professor für Musikwissenschaft an der Folkwang Universität
der  Künste  und  Leiter  des  Ensembles  Vox  Werdensis,  ein
„Ludgerus-Offizium“ zusammengestellt. Die CD ist für 15 Euro
beim  Institut  für  Gregorianik  der  Folkwang  Universität
erhältlich. Kontakt: anke.westermann@folkwang-uni.de

 

 

 

Verstörender  Mystery-
Thriller:  Prokofjews  „Der
feurige  Engel“  an  der
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mailto:anke.westermann@folkwang-uni.de
https://www.revierpassagen.de/32788/verstoerender-mystery-thriller-prokofjews-der-feurige-engel-an-der-rheinoper-duesseldorf/20151021_0041
https://www.revierpassagen.de/32788/verstoerender-mystery-thriller-prokofjews-der-feurige-engel-an-der-rheinoper-duesseldorf/20151021_0041
https://www.revierpassagen.de/32788/verstoerender-mystery-thriller-prokofjews-der-feurige-engel-an-der-rheinoper-duesseldorf/20151021_0041
https://www.revierpassagen.de/32788/verstoerender-mystery-thriller-prokofjews-der-feurige-engel-an-der-rheinoper-duesseldorf/20151021_0041
http://www.revierpassagen.de/32788/verstoerender-mystery-thriller-prokofjews-der-feurige-engel-an-der-rheinoper-duesseldorf/20151021_0041/derfeurigeengel_02_foto_hans_joerg_michel


Ruprecht  (Boris  Statsenko)
kniet  vor  Renata  (Svetlana
Sozdateleva. Foto: Hans Jörg
Michel,  Deutsche  Oper  am
Rhein)

Die Begegnung mit Renata wird sich als fatal erweisen. Aber
davon  ahnt  Ruprecht  nichts,  als  er  die  rätselhafte  Frau
zufällig  kennen  lernt.  Fasziniert  von  ihrer  Mischung  aus
mädchenhafter  Schwärmerei  und  leidenschaftlichem  Verlangen,
hilft er ihr auf der Suche nach dem feurigen Engel: Einer von
Licht umstrahlten Erscheinung, die ihr vom achten bis zum 16.
Lebensjahr schützender Begleiter und zärtlicher Seelenpartner
war, so Renata.

Später glaubte sie eine Inkarnation des Engels in der Person
des Grafen Heinrich wieder zu erkennen. Doch auch dieser ließ
sie nach einem gemeinsam verbrachten Jahr allein.

Interessiert lauscht Ruprecht dieser Geschichte. Bald schon
wird der eigentlich bodenständige Mann vollkommen den Halt
verlieren. Wir, die Besucher der Rheinoper Düsseldorf, erleben
in  Sergej  Prokofjews  Fünfakter  „Der  feurige  Engel“  den
erschreckenden Identitätsverlust eines Mannes, der sich zum
devoten  Gefährten  einer  Besessenen  macht.  Im  Gefolge  von
Renata, die seinen Wunsch nach Liebe zurück weist, verstrickt
sich  Ruprecht  in  einem  Netz  aus  Wahn,  schwarzer  Magie,
Aberglauben und Okkultismus.

Regisseur Immo Karaman macht aus diesem expressionistischen
Psychodrama  einen  Mystery-Thriller,  der  in  einer  von
Äbtissinnen  geleiteten  Nervenheilanstalt  beginnt.  Von  dort
schreiten Renata und Rupprecht in die Welt hinaus. In Köln
kommt  es  zu  Begegnungen  mit  Doktor  Agrippa,  dem  Grafen
Heinrich, schließlich sogar mit Faust und Mephisto. Aber sind
diese Episoden Wirklichkeit? Oder haben Ruprecht und Renata
das Irrenhaus nie verlassen?



Dr. Agrippa (Sergej Khomov,
l.)  operiert  am  offenen
Gehirn  (Foto:  Hans  Jörg
Michel,  Deutsche  Oper  am
Rhein)

Der geniale Kniff von Karaman besteht darin, uns immer stärker
an unserem Unterscheidungsvermögen zweifeln zu lassen. Was ist
Realität? Was Vision? Immer wieder zieht die Regie Trennwände
in den Bühnenraum ein, als wolle sie die Sphäre der Irren und
der  geistig  Gesunden  voneinander  scheiden.  Dabei  ist  das
Gegenteil der Fall: Karaman zieht uns den Boden unter den
Füßen weg, schickt uns mit Ruprecht in den finsteren Strudel.
Alle Grenzen verwischen, unsere Sinne verwirren sich.

Wo eben noch ein Ballsaal war, elegant gekleidete Paare sich
im Tanz drehten, verwandelt sich die Szene innerhalb einer
Sekunde zurück in den tristen Saal der Heilanstalt. So rasch
und gleitend geschieht diese Verwandlung, dass wir uns die
Augen  reiben,  ja  am  liebsten  Einspruch  erheben  möchten.
Irgendwann hämmert Ruprecht verzweifelt gegen eine vergitterte
Tür  in  der  Wand.  Das  Bild  wird  plötzlich  erschreckend
doppeldeutig. Begehrt der Verzweifelte Einlass zu Renata? Oder
ist er womöglich selbst Insasse und will hinaus?

Menschliche Schreie dringen durch die Wand. Wir können nicht
sehen, was vor sich geht, aber gerade deshalb spielt unsere
Phantasie verrückt. Wenn Renata von den Ärzten Elektroschocks
bekommt, wenn eine unsichtbare Macht Möbel verrückt und an
Wände  klopft,  wenn  der  Arzt  wie  eine  Ausgeburt  aus  einem
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Frankenstein-Film wirkt, jagt das manchen Schauder über das
Rückgrat. So gekonnt auf der Klaviatur des Horrors spielend,
gelingt  Immo  Karaman  mit  dieser  dichten  und  detailgenauen
Inszenierung ein atemberaubender Wurf.

Renata  (Svetlana
Sozdateleva) gerät in
die  Fänge  eines
Exorzisten  (Jens
Larsen.  (Foto:  Hans
Jörg Michel, Deutsche
Oper am Rhein)

Prokofjews geniale Musik lädt die thematischen Spannungsfelder
mächtig auf. Glaube und Aberglaube, Religion und Wissenschaft,
keusche  Unschuld  und  sexuelle  Triebkraft  tönen  aus  dieser
aufwühlend expressionistischen Partitur.

Unter der umsichtigen Leitung von Kapellmeister Wen-Pin Chien
geizen  die  Düsseldorfer  Symphoniker  nicht  mit  magischen
Klängen. Immer wieder schaffen die Musiker eine doppeldeutige,
mystische,  zwielichte  Atmosphäre.  Aber  sie  entwickeln  auch
brachiale Wucht: zum Beispiel in der Agrippa-Szene, die so
stark gleißt und wummert, dass sich der Klang förmlich in die
Brust bohrt. Dämonisch sausen die Glissandi in der Klopfgeist-
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Szene, und Renata steigert sich in wahnsinnige Erregung, weil
sie denkt, die Rückkehr des feurigen Engels stehe kurz bevor.

Svetlana Sozdateleva singt die Partie der Renata mit viel
Wärme.  Wahnhafte  Ausbrüche,  in  denen  Prokofjew  die
Anforderungen an die Sängerin auf die Spitze treibt, gestaltet
sie mit einer Leidenschaft, die zuweilen in Wildheit und Trotz
umschlägt.  Die  Sängerin  verleiht  Renata  den  irrlichternden
Charme eines längst zur Frau gereiften Mädchens, das mit dem
Aufbrechen seiner Sexualität nie fertig wurde. Boris Statsenko
legt Ruprecht zunächst auch stimmlich als Gentleman an, gibt
ihm die Statur eines ritterlichen Beschützers. Dabei wirkt er
zuweilen  ein  wenig  steif,  aber  es  bleibt  doch  mehr  als
deutlich,  wie  Ruprechts  Persönlichkeit  immer  mehr
zusammenbricht.

In Verbindung mit dem gut aufgelegten Sängerensemble und einer
starken Leistung des Rheinopern-Chors wird der Abend zu einem
jener  beglückenden  Opernerlebnisse,  die  an  Intensität  ohne
Vergleich dastehen. Da müsste man schon Hitchcock, Edgar Allen
Poe und Stephen King zusammen bemühen.

(Folgetermine nur noch bis 15. November 2015. Informationen:
http://operamrhein.de/de_DE/repertoire/der-feurige-engel.10450
93)
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Bochum
geschrieben von Werner Häußner | 20. Juni 2016

Der  zehnjährige
Siegfried mit seinem
Vater  Richard
Wagner. Die Aufnahme
entstand  1880  in
Neapel.

Wer  kennt  sie  nicht,  die  Charaktere  aus  den  Märchen  der
Gebrüder  Grimm?  Den  Frieder  und  das  Katherlieschen,  das
singende springende Löweneckerchen, das Tischlein-deck-dich.
Und  dazu  Königssohn  und  Müller,  Tod  und  Teufel,  Hexe  und
Menschenfresser.

Sie alle – und noch viele mehr – spielen mit in Siegfried
Wagners  Märchenoper  „An  allem  ist  Hütchen  schuld“.  Das
burleske Werk, das komische und tragische Züge mit einer Fülle
symbolischer  und  psychologischer  Bezüge  zu  den  Grimm’schen
Märchen verbindet, ist am Sonntag, 18. Oktober, 18 Uhr, im
Auditorium Maximum der Ruhr-Universität in Bochum in einer
szenischen Aufführung zu sehen.

Siegfried Wagner (1869-1930), der Sohn Richard Wagners, gehört
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zu  den  vergessenen  Komponisten  der  ersten  Hälfte  des  20.
Jahrhunderts.  Der  Schüler  Engelbert  Humperdincks  hatte  es
schwer, sich gegen den übermächtigen Schatten des Bayreuther
„Meisters“ durchzusetzen. Dennoch waren unter seinen siebzehn
Opern eine Reihe von Erfolgen, allen voran der 1899 in München
uraufgeführte Erstling, „Der Bärenhäuter“. Nach dem Zweiten
Weltkrieg  zeigten  weder  die  Familie  Wagner  noch  die
Opernhäuser  Interesse  am  Werk  Siegfrieds.

Erst  Mitte  der  siebziger  Jahre  begann  eine  zaghafte
Wiederentdeckung,  die  vor  allem  von  der  Internationalen
Siegfried Wagner Gesellschaft und dem Musikwissenschaftler und
Regisseur Peter P. Pachl – Autor einer Biografie des Wagner-
Sohnes – getragen wird. Ergebnisse waren unter anderem die
sehr  erfolgreiche  szenische  Aufführung  von  „An  allem  ist
Hütchen  schuld“  1997  am  Theater  Hagen  und  konzertante
Präsentationen von „Die Heilige Linde“ in Köln 2002 und „Der
Heidenkönig“ in Solingen 2004.

Die geringe Beachtung soll sich jetzt ändern: Die Bochumer
Aufführung ist Teil eines Projekts, das in internationaler
Zusammenarbeit die Opern Siegfried Wagner szenisch realisieren
soll.  In  Sommer  2017  soll  in  Bayreuth  das  erste,  das
Festspielprogramm  der  Richard  Wagner-Festspiele  ergänzende
Festival mit Opern von Siegfried Wagner stattfinden. Hierfür
sollen  bis  dahin  sechs  Opern  Siegfried  Wagners  –  in
internationaler  Kooperation  –  erarbeitet  werden.

Auf  „An  allem  ist  Hütchen  schuld“  folgt  als  nächste
Inszenierung in Shanghai/China „Schwarzschwanenreich“. Diese
Produktion  soll  dann  auch  in  Deutschland  an  verschiedenen
Häusern  gastieren.  Schirmherrin  des  Projekts  ist  Theophana
Prinzessin von Sachsen.



Der Regisseur der
Bochumer
Neuproduktion:
Peter  P.  Pachl.
Foto:  Werner
Häußner

Das  im  Titel  des  1917  in  Stuttgart  uraufgeführten  Werks
genannte „Hütchen“ ist ein Kobold, der als Drahtzieher im
Hintergrund  fungiert.  Die  „Helden“  des  Stücks  sind  das
Liebespaar  Frieder  und  Katherlieschen,  die  eine  Reihe  von
Prüfungen und Versuchungen zu überstehen haben, bevor sie sich
am Ende des Märchenspiels glücklich in die Arme schließen
dürfen.

Siegfried Wagner, der sein eigener Librettist war, verarbeitet
Motive  aus  mehr  als  drei  Dutzend  Grimm-Märchen  in  die
Geschichte, in der die Menschenfreundlichkeit und moralische
Integrität der jungen Liebenden siegt. Das opulente Stück hat
alleine sechzehn Solopartien, die zum Teil von Absolventen der
Kölner  Hochschule  für  Musik  gesungen  werden.  In  den
Hauptrollen  zu  erleben  sind  der  Tenor  Hans  Georg  Priese
(Frieder),  der  in  Berlin,  Köln,  Meiningen  und  Saarbrücken
unter  anderem  Max,  Florestan  und  Tannhäuser  gesungen  hat,
sowie Rebecca Broberg (Katherlieschen), die bereits zahlreiche
Siegfried-Wagner-Partien erarbeitet hat.



Die  Bochumer  Symphoniker  unter  Leitung  von  Lionel  Friend
produzieren die Oper in Kooperation mit dem pianopianissimo-
musiktheater München in einer Inszenierung von Peter P. Pachl
im  Bühnenbild  von  Robert  Pflanz.  Mit  dabei  ist  auch  der
Sonderchor der Ruhr-Universität.

Das Gemeinschaftsprojekt geht auf die Initiative des Bochumer
Universitätsmusikdirektors  Hans  Jaskulsky  zurück,  es  wird
unterstützt  von  der  Internationalen  Siegfried  Wagner
Gesellschaft  e.  V.,  Bayreuth.  Deutschlandradio  Kultur
beabsichtigt  die  spätere  Ausstrahlung  der  Aufzeichnung  in
Bochum.

Karten  für  die  Aufführung  am  18.  Oktober,  18  Uhr,  im
Auditorium Maximum der Ruhr-Universität Bochum an der Kasse
des Schauspielhauses Bochum, Tel.: (0234) 3333 5555, Mail:
tickets@schauspielhausbochum.de 

Information,  Inhaltsangabe  und  Hintergründe:
http://www.siegfried-wagner.org/html/termine2015.html#
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Szenenbild  aus  „Vasco  da
Gama“ von Giacomo Meyerbeer
(Foto: Bettina Stöss)

Für  Giacomo  Meyerbeer  hat  die  Deutsche  Oper  Berlin  einen
großen Namen aus der Regieszene aufgeboten: Vera Nemirova, die
einen gefeierten Frankfurter „Ring“ verantwortete und in der
Region  2013  mit  „Tristan  und  Isolde“  in  Bonn  auf  sich
aufmerksam gemacht hatte, wagte sich an „Vasco da Gama“ –
früher  bekannt  unter  dem  verfälschenden  Titel  „Die
Afrikanerin“  („L’Africaine“).

Die letzte große Oper des aus Berlin stammenden Komponisten –
ein Jahr nach seinem Tod 1865 uraufgeführt – erlebte einen Tag
nach der großen Wiedervereinigungsfeier eine umjubelte, wenn
auch nicht unumstrittene Premiere.

Ein sinniges Datum: Während die Staatsoper im Schillertheater
den 25. Jahrestag der Wiedervereinigung mit einer Premiere von
Richard Wagners „Die Meistersinger von Nürnberg“ und damit mit
so etwas wie einer deutschen Nationaloper beging, richtete das
Haus an der Bismarckstraße mit Meyerbeer den Blick auf die
internationale Musikszene des 19. Jahrhunderts: „Sein Bayreuth
war Europa“ titelt ein Kongressbericht über Meyerbeer. Da ist
viel Wahres dran.

Der gebildete Intellektuelle aus jüdischer Familie hat seine
Karriere in Italien und Paris gemacht. Er steht als „der“
europäische  Komponist  des  19.  Jahrhunderts  für  einen
Musikbegriff,  der  sich  von  der  nationalen  Verengung  der
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Musiktheorie seiner Zeit absetzt: ein internationaler Zug, der
deutsche  Tradition  mit  den  Stilmitteln  des  italienischen
Belcanto verbindet. Und der die moderne, von Eugéne Scribe und
Daniel François Esprit Auber mit seiner „La Muette de Portici“
(1828)  konkretisierte  Form  der  großen  historischen  Oper
perfekt auf den Betrieb der Pariser „Opéra“ und den Geschmack
ihres Publikum zuschnitt.

Der Erfolg gab Meyerbeer recht; die Polemik – mit Wagner an
vorderer Stelle – reagierte wütend: Ein Jude, so die krude
These von damals, könne letztlich keine tiefe Musik schreiben,
da der Kern wahrer, schöpferischer Musik immer im „Nationalen“
zu finden sei.

Giacomo  Meyerbeer
nach einem Porträt
von  Joseph
Kriehuber.

Heute sind solche Urteile zum Glück Geschichte – noch nicht
historisch ist allerdings, dass Meyerbeer allmählich aus den
Spielplänen  verdrängt  wurde.  Inzwischen  haben  seine
bedeutenden Werke wieder ihren Ort gefunden – wenn auch nicht
im  Zentrum  des  Repertoires,  so  doch  auf  einem  geachteten
Randplatz.



Berlin, Meyerbeers Heimat und langjähriger Wirkungsort – auf
dem jüdischen Friedhof an der Schönhauser Allee ist er auch
begraben  –  startet  nun  einen  ehrgeizigen  Versuch,  die
Rezeption  auf  höchstem  Niveau  wieder  anzustoßen:  In  den
nächsten drei Jahren ist an der Deutschen Oper ein Zyklus
geplant, der mit „Vasco da Gama“ begonnen hat, im nächsten
Jahr  mit  „Les  Huguenots“  in  der  Regie  Stefan  Herheims
fortgesetzt  und  2017  mit  „Le  Prophète“  beendet  wird.

Missbrauch des Glaubens

Nicht nur in „Vasco de Gama“ bilden Macht und Missbrauch des
Glaubens einen zentralen Aspekt der geistigen Problematik. In
der  Nürnberger  Inszenierung  der  „Hugenotten“  hatte  das
Regisseur Tobias Kratzer deutlich gemacht; auch Stefan Otteni
fokussierte  sich  in  seiner  Braunschweiger  Inszenierung  des
„Propheten“ in der letzten Spielzeit auf den Missbrauch der
Religion  im  Mahlstrom  der  Macht.  Und  die  bevorstehende
Premiere von „Le Prophète“ am Staatstheater Karlsruhe am 18.
Oktober  wird  zeigen,  wie  Kratzer  seine  Sicht  auf  dieses
bestürzend aktuelle Werk präzisiert.

In „Vasco da Gama“ geht Meyerbeer mit diesem Thema weniger
explizit  um.  Aber  Nemirova  will  den  Blick  auf  die
unterschwellige Frage des Gottesbegriffs richten. Und auf die
Rolle von Glauben für die Figuren. Vasco da Gama etwa stürmt
in Felduniform auf die Bühne und in die Schar der Offiziere am
Hof des portugiesischen Königs in ihren Galauniformen: der
dynamische, aktive Eroberer gegen die beharrenden Vertreter
eines Status Quo.

Jens  Kilian  konkretisiert  in  seinem  Bühnenbild,  wie
unterschiedlich die Welt-Träume der Protagonisten sind: Für
Ines,  die  in  Vasco  unsterblich  verliebt  ist,  dient  das
aufrecht stehende Halbrund einer Weltkugel mit einer Zeichnung
Afrikas  und  des  Indischen  Ozeans  als  Projektions-  und
Erinnerungsfläche. In ihrer das Stück einleitenden Arie spielt
sie mit Papierschiffchen, malt die gedachte Route Vascos in

http://www.revierpassagen.de/27932/religioese-extremisten-in-muenster-meyerbeers-oper-der-prophet-ist-bestuerzend-aktuell/20141113_1915
http://www.staatstheater.karlsruhe.de/programm/info/2138/


die „neue Welt“ mit Kreide nach.

Für den königlichen Rat senkt sich das Halbrund und bildet
einen Konferenztisch: Hier geht es um das Abstecken von Macht
und Terrain, um Kontrolle und Einfluss – und die Vertreter der
Kirche,  von  Marie-Thérèse  Jossen  in  realistische  Soutanen
gesteckt, mischen kräftig mit. Scribes Libretto zeichnet sie,
bestätigt von Meyerbeers Musik, als Prinzipienreiter. Der auf
Erfahrung basierenden Argumentation des Seefahrers setzen sie
die einfache Feststellung entgegen, er sei eben ein Ketzer:
ein Totschlagargument im wahrsten Sinn des Wortes.

„Unsterblichkeit“ durch Ruhm und große Taten

Den  statischen,  die  bestehenden  Verhältnisse  bestätigenden
Gottesbegriff  der  Kleriker  kontrastiert  Meyerbeer  mit  der
dynamisch-schwärmerischen Vorstellung Vascos: Er strebt nach
„Unsterblichkeit“, aber in einem strikt diesseitigen Sinn. Die
Garantie dafür sind Ruhm und unerhörte Taten. Dafür ist er
bereit,  alles  zu  opfern.  Als  er  nach  der  gescheiterten
Umrundung  eines  berüchtigten  Kaps,  gefangen  im  Bauch  des
Schiffs seines Rivalen Don Pedro, in die Hände der „Wilden“
gerät, ist seine größte Sorge nicht, das Leben zu verlieren,
sondern den Ruhm. Unter allen Umständen soll die Nachricht, er
habe als erster unbekanntes Land betreten und ein fremdes,
exotisches Reich entdeckt, die Heimat erreichen.

Doch  Meyerbeer  hütet  sich,  seine  Figuren  schwarz-weiss  zu
zeichnen. Vasco etwa ist, wie in seiner berühmten Arie „Ô
Paradis“ im vierten Akt zu hören, sensibel für die Schönheit
und den Wert des Landes, auch wenn er im zweiten Teil in
marschartigem Rhythmus das Gelüst des Eroberers ausspricht:
Mein soll es sein, das Paradies. Nélusko, der verschlagene und
gewalttätige Exponent des bisher unbekannten indischen Volkes,
Begleiter seiner gefangenen Königin Sélica, zeigt bestürzenden
Fanatismus und Fremdenhass.

Meyerbeers Analyse ist so scharf wie zeitlos und weit davon



entfernt,  ein  idealisiertes  Naturvolk  auf  die  Bühne  zu
bringen. Im Missbrauch des Transzendenten für das Spiel der
Macht  sind  sich  Europäer  und  Inder  gegenseitig  nichts
schuldig. Die Anrufung der Hindu-Götter im vierten Akt ist als
große Show zu verstehen und wird auch so inszeniert: Exoten-
Folklore in Weiß und Orange.

Die Stärke von Nemirovas Regie zeigt sich – darin entspricht
sie ihrem Frankfurter „Ring“ – in der sensiblen Zeichnung
intimer Begegnungen: zwischen Sélica und Vasco im vierten, im
Duett der unglücklichen Frauen Sélica und Ines im fünften Akt.
Schwach geraten Massenszenen und Tableaus: Da setzt Nemirova
auf  großflächige  Bewegungs-  und  Bildregie,  die  aber  nicht
expressiv  vertieft  wirkt.  Der  dritte  Akt  mit  seinen
episodischen  Momenten,  mit  Matrosenchören  und  Ines‘
erzwungener  Hochzeit  misslingt,  weil  sich  die  Regie  nicht
zwischen Stilisierung und Aktualisierung entscheidet. Und weil
Jens Kilians Bühne mit drehbaren Elementen, die hier zu Segeln
werden, keinen imaginativen Reiz entwickelt.

Problematisches Ende bleibt offen

Die  Fernost-Piraten,  die  das  aufs  Riff  gelaufene  Schiff
entern,  sind  Dritt-Welt-Kriminelle  von  heute,  die  den
Portugiesen mit MG und Uzi den Garaus machen. Wenig erhellend
auch Details wie die erzwungene Einkleidung Sélicas als Nonne
oder  die  Vergewaltigung  einer  als  Ordensschwester
camouflierten Frau, deren schwarze Tracht aufreizende Dessous
verbirgt. Néluscos berühmte Ballade vom Meeresriesen Adamastor
degeneriert zu einer komisch-parodistischen Nummer. Zu Recht
gab es nach diesem dritten Akt Buhs und Gelächter.

Das problematische Ende der Oper – Meyerbeer konnte es nicht
mehr endgültig konzipieren – lässt Nemirova offen: In den
letzten Takten von Sélicas langem Abschiedsgesang flutet eine
Menschenmenge die Bühne, die indische Königin wird in einem
symbolhaften,  in  Orange-  und  Rottönen  wabernden  Viereck
versenkt. Aus ihm entspringt Vasco als junger Uniformierter



mit Landkarte und Rucksack: der Urtyp des Eroberers, der als
Militär oder als Backpacker kommt?

Die  gewaltige  Aufgabe,  Meyerbeers  Partitur  in  Klang
umzusetzen,  schultern  Dirigent  Enrique  Mazzola  und  das
Orchester der Deutschen Oper sowie der stark geforderte und
nicht immer souverän treffsichere Chor und Extrachor unter
William Spaulding. Meyerbeers aparte Kunst der Instrumentation
und des expressiven Einsatzes von Klangfarben ist bei den
Solisten des Berliner Orchesters in guten Händen – vom tintig
dräuenden  Fagottquartett  über  den  „schmutzigen“  Klang  des
damals hochmodernen Sax-Hornes bis hin zu den raffinierten
Kombinationen klassischer Orchesterinstrumente.

Mazzola  geht  dem  manchmal  episodischen  Charakter  von
Meyerbeers  Musik  eher  nach  als  der  Konstruktion  großer
dynamischer Bögen; auch die Tempi könnten zupackender, die
Phrasierung  entschiedener  ausfallen.  Gegen  Mazzolas
temperamentloses  und  unentschiedenes  Dirigat  kann  sich  die
Konkurrenz  von  Enrico  Calesso  (Würzburg  2011)  und  Frank
Beermann (Chemnitz 2013) bestens behaupten.

Der Sänger-Star des Abends ließ sich ansagen: Roberto Alagna
war im Kampf gegen eine Infektion hörbar indisponiert. Zu
hören  war  aber  auch,  dass  er,  sofern  gesundet,  einen
respektablen  Vasco  da  Gama  gestalten  könnte.

Markus Brück stellt einen imponierenden Nélusco auf die Bühne:
subtil  und  farbig  in  zurückgenommenen  Momenten,  dröhnend
expansiv  in  der  Gewalt  und  im  Triumph.  Clemens  Bieber
bewältigt die kleinere, aber wichtige Rolle des Don Alvar wie
stets  stimmschön  und  mit  bewusstem  Einsatz  gestalterischer
Mittel – dieser Tenor ist für die Deutsche Oper eine sichere
Stütze  des  Ensembles.  Seth  Carico  gibt  den  Don  Pedro  mit
flutendem, manchmal etwas zu weit hinten positioniertem Bass;
Andrew Harris als Don Diego, Dong-Hwan Lee als Großinquisitor
und Albert Pesendorfer als Oberpriester der Inder ergänzen das
Ensemble anstandslos und klangschön, ebenso Irene Roberts in



ihren paar Sätzen als Dienerin Anna.

Nicht  so  überzeugend  die  Damen:  Sophie  Koch  in  der
prominenten, herausfordernden Partie der Sélica hat zwar eine
wunderschön sitzende Stimme, einen ebenmäßig polierten Ton und
ein  füllig-feines  Timbre,  aber  zu  wenig  Farben,  um  die
Facetten  von  hingebungsvoller  Liebe  bis  hochfahrender
Herrscherinnen-Arroganz,  von  Großmut  bis  Wehmut  zu
beglaubigen. Das differenzierte Schlaflied des zweiten Aktes
ist  lediglich  schön  gesungen;  die  Selbstreflexion  der
verlassenen,  sich  opfernden  Frau  unter  dem  giftigen
Manzanillobaum in ihrem Spektrum von Resignation bis Ekstase
gelingt  Sophie  Koch  bewegender.  Nino  Machaidze  als  Ines
demonstriert  entschiedenen  Willen  zur  Gestaltung,  zeigt
schimmernde, wenn auch zu wenig frei schwingende Höhen; im
Zentrum jedoch bleibt die Stimme seltsam klangarm und ist von
der kräftigen Amplitude eines metallisch klirrenden Vibrato
gestört.

Gott und Glaube: Vera Nemirova stellt sich im Programmheft
großen Fragen, löst die Erwartungen aber nicht ein. Sie bleibt
zu  sehr  an  den  Szenen  hängen  statt  sie  zugunsten  einer
übergreifenden Idee konzeptionell zu bändigen.

Dennoch: Die Deutsche Oper setzt mit dieser Meyerbeer-Premiere
einen Impuls, der hoffentlich auch andere Häuser anregt, sich
mit diesem prägenden Musiktheater des 19. Jahrhunderts und
seiner Aktualität zu befassen. Zum Beispiel in der Rhein-Ruhr-
Region:  Da  hat  zuletzt  das  Musiktheater  im  Revier  in
Gelsenkirchen  2008  mit  der  „Afrikanerin“  einen  Versuch
unternommen – damals noch auf der Basis alten Materials. Mit
der neuen, in Berlin verwendeten kritischen Edition von Jürgen
Schläder  liegt  nun  –  wie  auch  für  andere  wichtige  Opern
Meyerbeers – eine ausgezeichnete Grundlage vor; die Theater
müssen nur noch zugreifen!

Informationen:
http://www.deutscheoperberlin.de/de_DE/calendar/vasco-da-gama.

http://www.ricordi.de/de-DE/Composers/M/Meyerbeer-Giacomo.aspx
http://www.deutscheoperberlin.de/de_DE/calendar/vasco-da-gama.12676793
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Viel  Stoff  fürs
Phantastische:  Benjamin
Brittens  „Midsummer  Night’s
Dream“ in Gelsenkirchen
geschrieben von Anke Demirsoy | 20. Juni 2016

Puck  (Klaus  Brantzen,  l.)
bestreut  Lysander  (Cornel
Frey)  mit  dem  Pollen  der
Zauberblume.  Hermia  (Anke
Sieloff) ahnt nichts Böses.
(Foto:  Karl  und  Monika
Forster/MiR)

484 Quadratmeter. Zweiundzwanzig mal zweiundzwanzig Meter. So
groß ist das weiße Laken, das sich, einem überdimensionierten
Betttuch  gleich,  aus  dem  Schnürboden  des  Gelsenkirchener
Musiktheaters hinabsenkt auf die Bühne. Von den Elfen und
Menschen  aus  Benjamin  Brittens  Oper  „A  Midsummer  Night’s
Dream“ wird es dort bereits erwartet. Sie recken die Hände
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nach dem Stoff, aus dem die Träume sind, und spielen anmutig
mit ihm, ohne ihn je ganz in den Griff zu bekommen.

Denn in den folgenden drei Stunden entwickelt das Riesentuch
ein erstaunliches Eigenleben. An neun Seilen aufgehängt, türmt
es sich zu Bergen, bildet Wellen und Hügel oder auch eine
gewaltige  Wolke:  je  nachdem,  wie  die  in  23  Metern  Höhe
unsichtbar agierenden Techniker des Hauses von oben an ihm
ziehen. Es macht die spukhaften Verwandlungen mit, von denen
der „Sommernachtstraum“ erzählt, und bildet zugleich die Folie
für das ebenso phantastische wie verwirrende Spiel um Lust und
Liebe.

Die  Irrungen  und  Wirrungen
der Liebe führen zum Duell.
Oder ist auch dies nur ein
Traum?  (Foto:  Karl  und
Monika  Forster/MiR)

Gelsenkirchens  Opernintendant  Michael  Schulz,  der  Brittens
„Sommernachtstraum“ vor zehn Jahren am Essener Aalto-Theater
inszenierte, unterwirft sich diesmal beinahe einem Primat der
Ausstattung. Mit der Bühne von Kathrin-Susann Brose und den
phantasievollen  Kostümen  der  Schwedin  Renée  Listerdal,  die
liebevoll bunt sind, ohne grell zu werden, sind wesentliche
Züge dieser Neuproduktion bereits beschrieben.

Die Regie lässt uns (absichtsvoll?) im Unklaren darüber, ob

http://www.revierpassagen.de/32539/viel-stoff-fuers-phantastische-benjamin-brittens-midsummer-nights-dream-in-gelsenkirchen/20151007_1601/mir_msnd_c_karlmonikaforster_07


sie an eine Trennung von Tag- und Nachtsphäre, von Realität
und Traum glaubt oder nicht. Lysander und Hermia sind mit iPad
und Selfie Stick fürs Handy zwar zeitgemäß ausgestattet, aber
wenn Demetrius und Helena plötzlich so martialisch daherkommen
wie  Figuren  aus  einem  Computer-Actionspiel,  zerfließen  die
Grenzen zwischen Wahn und Wirklichkeit.

Der letzte Akt, in dem die Paare eigentlich erwachen sollen,
zeigt uns das Quartett im Pyjama. Verwirrt und offenbar auch
ein wenig bedrückt schleichen sie davon, wobei sich jeweils
wechselnde Partner an der Hand fassen. Ein gelungener „Così
fan  tutte“-Moment  ist  dies:  Haben  wirklich  die  richtigen
Partner  zueinander  gefunden?  Oder  könnte  die  Konstellation
auch eine ganz andere sein?

Hermia  (Anke  Sieloff),
Demetrius  (Michael  Dahmen),
Lysander  (Cornel  Frey)  und
Helena  (Alfia  Kamalova,
v.l.) wissen nicht recht, wo
ihnen der Kopf steht (Foto:
Karl und Monika Forster/MiR)

Ein  Coup  ist  dem  Musiktheater  mit  der  Verpflichtung  der
englischen Dirigentin Julia Jones gelungen, die bereits in
Dresden mit Michael Schulz zusammen gearbeitet hat. Das viel
beschworene Feingefühl ihres Dirigats bestätigt sich an diesem
Premierenabend  aufs  Schönste.  Jones  agiert  mit  größter
Achtsamkeit, breitet Brittens vielfarbige Partitur vor uns aus

http://www.revierpassagen.de/32539/viel-stoff-fuers-phantastische-benjamin-brittens-midsummer-nights-dream-in-gelsenkirchen/20151007_1601/mir_msnd_c_karlmonikaforster_03


wie ein feines Netz voll geistvoller Querverbindungen.

Bei den Musikern der Neuen Philharmonie Westfalen trifft sie
offenbar  den  innersten  Nerv,  denn  trotz  jüngster
Monumentalprojekte wie zum Beispiel der „Frau ohne Schatten“
entzückt das Orchester durch die schillernden Zauberklänge von
Harfen, Celesta, Vibraphon und Glockenspiel sowie durch eine
nahezu gläserne Transparenz. Mit vernehmbarer Lust setzen sie
die  naturhaft  raunenden  Laute  der  Elfenwelt  und  die
Rüpelsphäre der Handwerker voneinander ab. Die Opernzitate im
letzten  Akt,  absichtsvoll  ins  Groteske  verzerrt,  sind  ein
herrlicher Hörspaß.

Oberon  (Matthias  Rexroth,
r.)  berät  sich  mit  Puck
(Klaus Brantzen. Foto: Karl
und Monika Forster/MiR)

Sänger,  Chöre  und  Statisterie  werfen  sich  ebenfalls  mit
Engagement in das Traumspiel, angeführt vom Elfenkönig Oberon,
dessen Part der Countertenor Matthias Rexroth mit zunehmender
Strahlkraft  singt.  Als  Elfenkönigin  Tytania  gibt  die
Sopranistin  Bele  Kumberger  ihren  Einstand  am  Hause:
größtenteils sicher, aber nicht immer ohne Anstrengung durch
die Höhen der Partie steuernd.

Spielfreudig  und  mit  ausgewogenen  Gesangsleistungen  umrahmt
das  MiR-Ensemble  das  phantastische  Herrscherpaar.  Der

http://www.revierpassagen.de/32539/viel-stoff-fuers-phantastische-benjamin-brittens-midsummer-nights-dream-in-gelsenkirchen/20151007_1601/mir_msnd_c_karlmonikaforster_00


Schauspieler  Klaus  Brantzen  streut  den  Menschen  als
abgelebter,  schäbig  gekleideter  Puck  den  Blütenstaub  einer
Zauberblume  in  die  Augen.  Die  Kombination  aus  schlampiger
Nachlässigkeit und mephistophelischem Hintersinn, die Brantzen
dabei zur Schau trägt, macht diesen Geist zu einem ebenso
unrasierten wie undurchsichtigen Schöpfer des Chaos.

Derweil  mäandert  der  Strom  von  Brittens  Musik  gemächlich
dahin. Wer Brittens Tonsprache liebt, kann sich von seinen
Zauberklängen  ins  Land  der  unentdeckten  Gefühle  und
freigesetzten  Triebe  hinabziehen  lassen.

Folgetermine  noch  bis  Mai  2016.  Informationen:
http://www.musiktheater-im-revier.de/Spielplan/Oper/Sommernach
tstraum/#events

44.000  Tickets  –  Intendant
Johan  Simons  zieht  positive
Bilanz  seiner  ersten
Ruhrtriennale
geschrieben von Rolf Pfeiffer | 20. Juni 2016
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Triennale-Intendant  Johan
Simons  hat  Bilanz  gezogen.
(Foto:  Stephan
Glagla/pottMEDIA/Ruhrtrienna
le)

Die Ruhrtriennale nähert sich ihrem Ende. Deshalb zog
Intendant Johan Simons jetzt eine erste Bilanz. Wie nicht
anders zu erwarten, war das Festival sehr erfolgreich, alles
in allem wurden 44.000 Eintrittskarten verkauft.

Es gibt der Zahlen etliche mehr; genannt sein sollen noch die
Verkäufe für Simons’ großformatige eigene Regiearbeiten
„Accattone“ (6500 Karten) und „Das Rheingold“ (6020 Karten).
Bemerkenswert ist die kurzfristige Vermehrung der Zeit-„Slots“
bei „Orfeo“ in der Kokerei Zollverein von 400 auf 460. Zur
Erläuterung: Pro Zeitslot wandern in Viertelstundenabstand
acht Zuschauer durch eine fein installierte Alltagshölle, in
welcher (Haus-) Frauen mit ausdruckslosen Gummimasken ein
freudloses Dasein fristen. Der Durchgang dauert rund eine
Stunde, an zentraler Stelle spielt ein Orchester ebenfalls mit
Gummimasken Monteverdi-Musik, und diese Installation von
Susanne Kennedy, Suzan Boogaerdt und Bianca van der Schoot ist
für die einen banal und für die anderen ein geniales
Kunstwerk. Auf jeden Fall ist es ein Kunstwerk mit arg
begrenzter Kapazität.

Spielt hier im nächsten Jahr
die  Ruhrtriennale?  Portal

http://www.revierpassagen.de/32359/44-000-tickets-intendant-johan-simons-zieht-positive-bilanz-seiner-ersten-ruhrtriennale/20150923_2202/foto-8


der  Jugendstil-
Maschinenhalle  auf  Zeche
Zollern.  (Foto:  Martin
Holtappels/LWL)

Dortmund darf hoffen

Die nächste Triennale findet vom 12. August bis zum 25.
September 2016 statt. Was Johan Simons schon in der Pipeline
hat, verrät er natürlich nicht. Ein bißchen hat er aber doch
gesagt, beispielsweise zu der Frage, ob es im nächsten Jahr
neue Spielorte geben wird: „Ich hoffe, es wird Dortmund!“

An der Jugendstilhalle auf Zeche Zollern hatte die Triennale
ja beizeiten Interesse gezeigt, letztlich wurde es 2015 aber
nichts mit diesem Spielort. Jetzt scheint die Halle als
markanter Dortmunder Ort wieder in der Diskussion zu sein,
zusammen mit der Phoenix-Halle am Phoenixsee, die ihrer
Bestimmung als Eventstandpunkt entgegendämmert.

Kein Dinslaken, kein Wagner

Zeche Lohberg in Dinslaken, das Hallenmonstrum, in dem
„Accattone“ lief, hat 2016 Pause. Da derzeit aber wieder
fraglich ist, was dauerhaft aus dem gigantischen Schuppen
werden soll, will Simons für 2017 noch keine Prognosen wagen.

Und was macht der Triennale-Ring? Nach „Rheingold“ ließe sich
doch trefflich weiter an im bosseln. Doch eine Wagner-
Inszenierung sei für 2016 definitiv nicht auf dem Plan, so der
Intendant.

Musikalische Lesereise durch die Theater des Ruhrgebiets

Bis zur nächsten Triennale ist jetzt bald Pause – aber doch
nicht ganz. Mit einer kleinen Tournee durch die Theater des
Reviers möchte Johan Simons dem Publikum in Erinnerung
bleiben. Deshalb gibt es – die Termine stehen unten –
musikgeschichtliche Lesungen aus dem dicken Sachbuch-



Bestseller „The Rest is Noise“ des Musikkritikers Alex Ross.
Lesen werden Mitglieder der jeweiligen Ensembles unter Simons’
Regie; zudem spielen Musiker der Bochumer Symphoniker unter
Leitung von Carl Oesterhelt bei dieser „literarisch-
musikalischen Etappenreise“. Ein Abend soll um die drei
Stunden dauern, eine Pause haben und 15 Euro Eintritt kosten.
Und entspannt soll es zugehen, sagt Simons, gerne mit
Getränken und ein paar Tischchen im Zuschauerraum.

Wir sind gespannt. Und die Kontaktaufnahme zu den Theatern der
Region, die in der Planung früherer Triennale-Intendanten
schlichtweg nicht vorkamen und sich deshalb übergangen
fühlten, ist eine ausgezeichnete Idee, aus der mehr werden
könnte.

Hier noch die Termine von „The Rest is Noise“:

Schauspiel Essen 5.11.2015
Schloßtheater Moers 3.12.2015
Schauspiel Dortmund 21.01.2016
Theater Oberhausen 04.02.2016
Theater a.d. Ruhr Mülheim 17.03.2016
Schauspielhaus Bochum 07.04.2016

www.ruhrtriennale.de

Unter  Kriminellen  –  Johan
Simons  inszeniert  „Das
Rheingold“  bei  der

http://www.ruhrtriennale.de
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Ruhrtriennale
geschrieben von Rolf Pfeiffer | 20. Juni 2016

Über  dem  Orchester  schwebt
Walhall,  Amtssitz  von
Götterchef  Wotan.  Doch  die
Baufinanzierung  bereitet
Probleme.  (Foto:
Ruhrtriennale/  Michael
Kneffel)

Bochum. Als bekannt wurde, daß Johan Simons sich gleich in
seiner  ersten  Triennale-Spielzeit  an  Wagners  Oper  „Das
Rheingold“ wagen würde, ging ein Raunen durch die Reihen.
Simons galt bis dato nicht unbedingt als Opern-Experte.

Doch wer so flockig wie Simons mit spröden Jelinek-Stoffen
umzugehen weiß, der kann wahrscheinlich auch Wagner. Nun ist
„Das  Rheingold“  einige  Male  über  die  Bühne  der  Bochumer
Jahrhunderthalle  gegangen,  und  man  kommt  nicht  umhin,  dem
Theatermann aus den Niederlanden zu bestätigen, daß er seine
Arbeit wirklich gut gemacht hat.

Ein wenig Gigantomanie

Vieles  an  der  Produktion  ist  gigantisch:  Der  wuchtige
Klangkörper  von  MusicAeterna  aus  Perm  im  Ural  mit  Teodor
Currentzis  am  Dirigentenpult,  der  seine  Musiker  aufstehen
läßt,  wenn  sie  maximalen  Schalldruck  erzeugen  müssen;  die
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Jahrhunderthalle  selbst  natürlich,  aber  ebenso  auch  das
Bühnenbild von Bettina Pommer, das von einer über alles sich
erhebenden weißen Schloßfassade dominiert wird, die in die
Jahrhunderthalle paßt wie vor hundert Jahren schon eingeplant.
Nun neigen, wie man hört, Wagner-Inszenierungen immer wieder
einmal zu einer gewissen Gigantomanie, so daß diese in Bochum
für sich genommen damit noch nichts Besonderes wäre.

Simons und Wagner passen gut zueinander

Was aber wirklich unerhört ist (und jemanden in die Tasten
greifen läßt, der sich sonst eher im Sprechtheater zu Hause
fühlt), ist die unglaubliche Konvergenz von Wagners Kunst und
dem Inszenierungsstil Johan Simons, der seine Herkunft vom
Straßentheater weder verleugnen kann noch will. Seine Methode,
die  durch  grelle  Überzeichnungen  der  Akteure  geprägt  ist,
wendet er auch hier an, und sie funktioniert prächtig. Das
hier ist Oper, aber ebenso ist es Schauspiel. Unvergeßlich
bleibt Leigh Melrose, der den Alberich gibt, den notgeilen,
frustrierten  und  leider  auch  ein  bißchen  blöden
Nibelungenfürsten. Sogar ohne Gesang wäre Melrose ein Erlebnis
mit  seiner  sorgfältigen  Rollenzeichnung  und  seinem
athletischen, präsenten Spiel. Und wie er vor, während und
nach wüsten Raufereien mit den Rheintöchtern, mit Wotan (Mika
Kares) oder mit Loge (Peter Bronder) noch so wundervoll singen
kann, ist geradezu unbegreiflich.

Die  Rheintöchter  heißen
Woglinde,  Wellgunde  und
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Floßhilde  (Anna  Patalong,
Dorottya  Láng  und  Jurgita
Adamonyté).  und  sie  necken
Alberich  (Leigh  Melrose),
der  sich  an  Gummipuppen
anbarbeitet.  (Foto:
Ruhrtriennale/JU/Julian
Röder)

Kohlenpott-Metapher

Während das sinnbildhafte Oben des Stoffes von der weißen
Schloßfassade  symbolisiert  wird,  läßt  der  Urgrund,  wo  die
Nibelungen in ewiger Nacht hausen, ein Bergwerk assoziieren.
Nicht Rheingold, sondern schwarzes Gold wird hier gewonnen,
die üblich Kohlenpott-Metapher. Und da Alberich nun im Besitz
des goldenen Ringes und einer geilen Tarnkappe ist, kann er
mit schier unermeßlicher Macht viel Böses anrichten.

Die Ordnung der Welt bricht zusammen, in einem (insgesamt
gesehen  etwas  schwachen)  Intermezzo  mit  Gesellschaftskritik
aus dem Megaphon verlassen viele Musiker die Bühne, weil sie’s
irgendwie leid sind, erheben sich auch die Zuschauer links und
rechts  vom  Bühnengeschehen,  um  dem  Elend  nicht  weiter
beiwohnen zu müssen. Hallo, liebe Frau Kritikerin von einer
bedeutenden überregionalen Tageszeitung: Das sind Statisten!
Das gehört zum Stühück! Das ist Absicht! Und deshalb geht es
nach einigen Minuten auch mit Wagner wieder weiter, und alle
Zuschauer sind wieder auf ihren Plätzen. Und die Musiker auch.



Blick  aus  der
Vogelperspektive
auf das zerklüftete
Bühnenbild  von
Bettina  Pommer
(Foto:
Ruhrtriennale/JU/Ju
lian Röder)

Ungeklärte Baufinanzierung

Spätestens mit diesem Zwischenspiel werden zwei konkurrierende
erzählerische Linien erkennbar, die letztlich nicht verwoben
sind. Da ist zum einen die globale Kapitalismuskritik (wenn es
denn  eine  war)  im  kühnen  Break,  da  ist  zum  anderen  eine
veritable  Krimihandlung,  die  sehr  viel  stärker  überzeugt.
Trefflich ließe sich darüber streiten, wer in dieser wüsten
Fantasy-Handlung  der  größte  Schurke  ist.  Nichts  Göttliches
gibt es hier zu sehen, eher schon eine Parabel krimineller
Inkompetenz.

Der Plot, mit Verlaub, ist irre: Obergott Wotan hat sich von
den Riesen Fasolt und Fafner (Frank van Hove und Peter Lobert,
beide ganz toll) die Götterresidenz Walhall errichten lassen,
ohne  auch  nur  einen  Gedanken  an  die  Baufinanzierung  zu
verschwenden. Sein alter Kumpel Loge hatte angedeutet, daß ihm
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schon irgendetwas einfallen würde, um sich vor der Zahlung zu
drücken. Als Sicherheit dient den Riesen einstweilen Wotans
Schwägerin Freia, die in nuttigem Outfit auf der Terrasse
steht und immer deutlicher spürt, daß die Sache übel ausgehen
wird.

Schließlich kommt Loge, doch eine Idee hat er nicht, außer
eben, dem Nibelungen den Schatz abzutricksen. Was schließlich
auch gelingt. Und das ist eigentlich eine Geschichte aus dem
Luden-Milieu,  wo  Frauen  geldwert  hin  und  her  verschoben
werden. Hier haben alle Dreck am Stecken und zumindest einer
(Alberich) sinnt auf Rache – so ein Mafia-Film schreit nach
Fortsetzung.

Der Gesang der  Rheintöchter, einfach nur schön

Das  Niederträchtige  in  dieser  Handlung  hat  Johan  Simons
deutlich  herausgearbeitet.  Fast  könnte  man  meinen,  er  und
Wagner  hätten  sich  vorher  zusammengesetzt  und  das  alles,
stilvoll  bei  einigen  Flaschen  Rheingau-Riesling,  zusammen
ausbaldowert.

Freia  (Agneta  Eichenholz,
links)  und  Fricka  (Maria
Riccarda  Wesseling)  haben
angesichts  der  Riesen  kein
gutes  Gefühl.  (Foto:
Ruhrtriennale/JU/Julian
Röder)

http://www.revierpassagen.de/32291/unter-kriminellen-johan-simons-inszeniert-das-rheingold-bei-der-ruhrtriennale/20150919_1719/richard-wagner-johan-simons-teodor-currentzis-mika-vainio-das-rheingold-foto-michael-kneffel-ruhrtriennale-2015-sperrfrist-bis-12092015-1830-uhr-16-1


Der Stoff hätte auch noch brachialere Umsetzungen zugelassen;
vermutlich, aber das ist eine Spekulation, hat sich Johan
Simons zurückgehalten, um nicht der Schönheit der Musik zu
schaden.  Ach,  der  Gesang  der  Rheintöchter,  fließend  und
schwerelos,  nur  schön.  Woglinde,  Wellgunde  und  Floßhilde
heißen sie übrigens, gesungen werden sie von Anna Patalong,
Dorottya  Láng  und  Jurgita  Adamonyté.  Den  übergrifflichen
Raufereien mit dem geilen Alberich leihen sie übrigens nur
ihre schönen Stimmen, während für das Physische täuschen echt
gemachte Gummipuppen zur Verügung stehen (resp. liegen).

Bettina Pommers Bühne, eher eine dreigeteilte Pfütze als ein
Strom, läßt im Wasser Reste einer Stuckdecke erahnen, und
schief und tief baumelt ein Kristalllüster darüber. Hätte man
es vorher nicht gelesen, käme man wohl nicht darauf, daß es
sich hier um die Reste eingestürzter Altbauten handeln soll.
This is the end, doch ein imaginiertes Ende mit dem Anbeginn
der  Welt,  um  das  es  vorgeblich  im  „Rheingolds“  geht,  zu
verknüpfen, ergibt nicht wirklich einen Sinn, ist höchstens
dialektisch wertvoll.

Ein Fall von Wagner-Delir?

Man weiß manchmal ja auch gar nicht, ob Richard Wagner das
alles so bierernst gemeint hat. Verfolgt man (mühelos, dank
tadellos funktionierenden elektronischen Texttafeln in Deutsch
und Englisch) das gnadenlos alliterierende Libretto in seiner
altertümelnden  Künstlichkeit,  vermeint  man  manches  Mal  den
Meister vom grünen Hügel augenzwinkernd vor sich zu sehen. Ist
vielleicht auch nur Wagner-Delir; doch das soll sich ja erst
nach der achten Stunde einstellen. Aber bei Ungeübten…?

Termine: 20., 22., 24., 26. September
www.ruhrtriennale.de

http://www.ruhrtriennale.de


Durch  Nacht  zum  Licht:  Die
Triennale  feiert  Nonos
„Prometeo“  in  Form  eines
Kirchgangs
geschrieben von Martin Schrahn | 20. Juni 2016

Auf  diesigem  Weg  zum
verheißungsvollen  Ziel:
Triennale-Besucher  als  Teil
der  Inszenierung.  Foto:
Wonge  Bergmann

Der Weg ist nicht immer das Ziel. Mitunter kann er mühselig
sein, uns verunsichern, ja höchst irritieren. Umso schöner,
wenn es dann erreicht ist, das hehre, glänzende Ziel, auf dass
wir  uns  denn  in  Seligkeit  hingeben.  Wie  jetzt  bei  der
Triennale. Wo das Publikum gewissermaßen durch eine nebelnasse
Nacht zum Licht geführt wird. Behutsam, in kleinen Gruppen.
Und am Ende einer Schleuse wartet die ultimative Symbiose von
Werk und Spielstätte: Luigi Nonos „Prometeo“ in der Duisburger
Kraftzentrale.

Soviel  Kirchgang  war  nie.  Denn  drinnen  verschachteln  sich
harte  Holzbänke,  die  an  Gottesdienstaskese  gemahnen,  zum
Sitzgruppenlabyrinth. Heizstrahler an den Füßen inklusive, die
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indes nach und nach ihren Dienst einstellen. Dünne Platzkissen
sollen das Exerzitium, das satte 140 Minuten währen wird, ein
bisschen angenehmer machen. Vorn dirigieren Ingo Metzmacher
und Matilda Hofman aus Partituren groß wie Folianten, die auf
Pulten breit wie Altäre liegen. Sie koordinieren die Einsätze
der  Vokal-  und  Instrumentalsolisten,  des  Chores  (Schola
Heidelberg),  des  Ensemble  Modern  Orchestra  und  der  Live-
Elektronik (Experimentalstudio des SWR).

Matilda Hofman an einem der
beiden  riesigen
Dirigentenpulte. Foto: Wonge
Bergmann

Nono nennt sein Werk, entstanden Anfang der 1980er Jahre,
tatsächlich in einer Kirche uraufgeführt, eine „Tragödie des
Hörens“  Dabei  bezieht  sich  die  Tragödie  durchaus  auf  den
Prometheusstoff,  die  allerdings  eben  nur  hörend  erfahren
werden kann. Denn Musiktheater bedeutete für den italienischen
Komponisten keine Interaktion oder Szenerie im herkömmlichen
Sinne.  Das  Publikum  darf  sich  allein  auf  die  Klänge
konzentrieren,  auf  das  gesprochene,  gemurmelte,
hervorgestoßene, auch gesungene Wort, auf die Verbreitung im
Raum. Und weil diese Art der Rezeption ungemein schwierig ist,
weil der Musik insgesamt ja die Linearität abgeht, heißt es
immer wieder „Ascolta“! (Höre!).

Vorn musizieren Chor und Orchester, neben und hinter uns, auf
kleinen  Emporen,  weitere  Sänger  sowie  Streicher-  und
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Bläsergruppen. Die Elektronik tut ein übriges, um das Wandern
des Tönenden zu untermauern, arbeitet mit Hall-, Echo- und
Geräuscheffekten. Solisten und Ensembles liefern Sprachfetzen,
etwa  aus  dem  „Prometheus“  des  Aischylos,  aus  Texten  von
Hölderlin, Walter Benjamin oder Hesiod (Libretto von Massimo
Cacciari).  Zudem  erklingen  Melodiefragmente,  rhythmische
Ausbrüche, vor allem aber üppige Klangschichtungen. Und alles
in gehöriger Langsamkeit, als sei das hier ein archaisches
Ritual, eine Unterweisung im richtigen Hören.

Dirigent  Ingo  Metzmacher
(r.) und Matilda Hofman mit
präzisen  Einsätzen.  Foto:
Wonge Bergmann

Nun, nach den ersten 20 Minuten tröpfelten manche dem Ausgang
zu, einmal sogar eine größere Gruppe. Nonos radikaler Ansatz,
so scheint’s, ist ohne weiteres kaum zu vermitteln, trägt
nicht  über  die  Zeit.  Ob  die  intellektuell  anspruchsvollen
Aufsätze  im  Programmheftchen  da  weiterhelfen,  bleibt  eine
diskutable Frage. Dass der Komponist die Mehrchörigkeit der
alten  Venezianer  und  franco-flämischen  Schule  genauestens
studiert hatte und geschickt in die Moderne des seriellen
Komponierens zu transformieren wusste, sei unbenommen. Dass
zudem  Chöre,  Solisten  und  Orchester  das  Spiel  der  Klänge
wirkmächtig  umsetzen,  sei  herzlichst  anerkannt.  Doch  Nonos
Denken  wirkt  wie  aus  ferner  Zeit.  Sein  Schüler  Helmut
Lachenmann  jedenfalls  hat  mit  dem  Musiktheaterwerk  „Das
Mädchen  mit  den  Schwefelhölzern“,  das  kompositorisch  die
Emanzipation  des  Geräuschs  vorantreibt,  einen  weit
interessanteren  Vorstoß  gewagt.
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Die Triennale aber lässt Nono feiern wie einen Heiligen. In
einer „Industriekathedrale“. Und wir, die wir aus dem Dunkeln
ins  Helle  geführt  werden  wie  Auserwählte,  sollen  uns
berauschen  lassen,  uns  gleichzeitig  (bewundernd?)  der
industriellen Vergangenheit stellen – die Zusammenhänge lernt,
wer’s Programm liest. Einst hieß es für die Kulturhauptstadt
Ruhrgebiet: „Wandel durch Kultur“. Die Triennale weckt mit
hehrer Kultur allerdings eher manch nostalgisch angehauchte
Seele. Musiktheater für Sentimentale – ach, vielen Dank.

 

 

Nachtstücke  und  falscher
Jubel  –  Martin  Schläpfer
choreographiert  Mahlers  7.
Sinfonie
geschrieben von Martin Schrahn | 20. Juni 2016

„Die  Reise  nach  Jerusalem“
als  beklemmende  Raserei  zu
Mahlers  wilder  Musik  des
Finales. Foto: Gert Weigelt
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Paukengedröhn, Fanfarengetön: Im Orchestergraben bricht sich
ein  protzender,  prunkender  Jubel  Bahn,  als  wären  dort
Streicher und Bläser und Schlagwerker ganz kirre geworden. Die
Musik überschlägt sich, kommt kaum zu Atem, knallt plakativ
die Freudenausbrüche aneinander. Und oben, auf der Bühne? Da
stehen einige Tänzer im Halbdunkel, wohlgeordnet in Reih’ und
Glied, und machen – erstmal nichts.

Jetzt ahnen wir zumindest, im Duisburger Haus der Rheinoper
sitzend,  vom  letzten  Satz  aus  Gustav  Mahlers  7.  Sinfonie
klanglich  überwältigt,  dass  diese  ganze  Happy-end-Stimmung
offensichtlich eine Farce ist, falsches Getöse, um den Jubel
an  sich  zu  denunzieren.  Zwar  lichtet  sich  alsbald  die
Szenerie, das vortreffliche Corps de ballet weiß so elegant
wie sprungmächtig, so dynamisch wie anmutig, bisweilen in ganz
klassischer Manier, den Überschwang zu zelebrieren.

Doch mit dem Einbruch des düsteren Trauermarschthemas aus dem
ersten  Satz  der  Sinfonie  kippt  die  Stimmung:  eine  blonde
Ballerina (Anne Marchand) ringt mit einem Hocker, unter dem
sie bisweilen wie gefangen liegt. Nichts mehr von gleißender
Glückseligkeit. Dann setzt Mahlers Finale zur letzten Raserei
an. Auf der Bühne hetzt sich eine Menge bei der „Reise nach
Jerusalem“ fast zu Tode. Hinten plötzlich Menschen in langen
Mänteln, wie Aufseher in einem Lager, die Musik zieht noch
einmal Luft, ein Schlag, Licht aus.

Es ist durchaus logisch, dass Martin Schläpfers Choreographie
„7“, die tänzerische Deutung von eben Mahlers 7. Sinfonie,
dieses  Pseudo-Jubelfinale  in  Düsternis  und
Verzweiflungsraserei enden lässt. Geben doch die vier Sätze
zuvor allen Anlass, die dunkle, groteske Seite des Daseins auf
die Bühne zu bringen. Der Komponist selbst spricht ja in zwei
Fällen  von  Nachtmusiken,  das  derbe  Scherzo  nennt  er
schattenhaft, und der dumpfe Trauermarsch des Beginns, mit der
traurigen Tenorhornmelodie, ist eine klare Vorgabe.



Derber  Tanz  in  klobigen
Stiefeln  zum  schattenhaften
Mahler-Scherzo  mit  Yuko
Kato, Wun Sze Chan, Camille
Andriot  (v.l.).  Foto:  Gert
Weigelt

Schläpfer lässt zur schaurigen Einleitung Tänzer auf die Bühne
kriechen,  ungelenke  gekrümmte  Wesen,  schmerzbeladene  und
zerbrochene  Gestalten.  Nach  und  nach  erst  finden  sie
gewissermaßen  zum  aufrechten  Gang.  Später,  im  skurrilen
Scherzo, stürzt ein Trio herbei, von Ausstatter Florian Etti
in Stiefel gesteckt, die Füße auf den Boden knallend, teils in
gebückter Haltung, als führten sie einen derben Bauerntanz
auf.

Wenn Mahler nun seine wilde Welt mit ihren Banalitäten und
ihrem Schmerz verlassen will, driftet er ab ins Sphärische.
Streicherklang,  Harfenglissando,  Kuhglocken,  über  allem
Trompetenseligkeit  in  höchsten  Höhen.  Dann  führt  Schläpfer
Paare zusammen, zeigt glückliche Menschen. Doch ach: Mitunter
entpuppen  sich  die  Partner  als  die  falschen,  durchzieht
Rivalität und Eifersucht, bis hin zur Machismo-Brutalität, die
Szenerie.

Selbst die 2. Nachtmusik, eigentlich eine hübsche Serenade mit
Mandoline und Gitarre, entwickelt ihre Schattenseiten. Zwei
Paare necken sich wie im idyllischen Schäferspiel, und doch
gibt es, wenn die Musik sich dunkel färbt, sanfte Zweifel.
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Schläpfers Mahler-Deutung ist eine, die den Pessimismus, das
Leid  aus  der  Musik  herausliest.  Nur  ab  und  an  gibt  es
Hoffnungsschimmer,  als  winzige  Inseln  von  Glückseligkeit.
Diese  Interpretation  verdeutlicht  zudem,  dass  die  7.  des
Komponisten weit mehr im Schatten der „Tragischen“ (Nr. 6)
steht als im Faustischen der Nummer acht.

Entsprechend  derb  naturalistisch,  teils  brachial  in  den
Klangballungen,  oder  mit  herbem  Serenadenton  spielen  die
Duisburger  Philharmoniker  unter  Wen-Pin  Chien  das  Stück.
Ziemlich analytisch geht der Dirigent dabei zu Werke, die
Strukturen  betonend,  alles  Skurrile,  Groteske,  Dunkle,
Schmerzbehaftete  teils  überdeutlich  herauskehrend.  Manchmal
leiden  darunter  die  dynamischen  Proportionen,  andererseits
bleibt  noch  im  dichtesten  polyphonen  Geflecht  alles
transparent.

Mögen  auch  hier  und  da  die  Trompeten  Mühe  haben,  Mahlers
höchste  Höhen  sicher  zu  erreichen,  bleibt  doch  der
Gesamteindruck  einer  hochspannenden,  in  sich  geschlossenen
Interpretation. Bildmacht und orchestrale Kraft fügen sich zum
aufregenden Ganzen. Großer Applaus.

Weitere  Infos:
http://operamrhein.de/de_DE/repertoire/b-17.1045217

Video-Ausschnitt  aus  der  Produktion:
https://www.youtube.com/watch?v=O72cLnIWxKE

Unter dem Joch der Militär-
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Junta:  „Tristan  und  Isolde“
in der Dortmunder Oper
geschrieben von Anke Demirsoy | 20. Juni 2016

König  Marke  (Karl-Heinz
Lehner,  l.)  und  Tristan
(Lance Ryan). (Foto: Thomas
M. Jauk/Theater Dortmund)

Ein bekanntes Zeichen warnt uns, ein gelbes Dreieck mit einem
markanten Pfeil. Vorsicht, Hochspannung. Der Aufkleber ziert
einen Stromkasten, den Brangäne und Isolde umklammern. Dann
holt  Isolde  ein  Beil  hervor,  schwingt  es,  als  wäre  sie
Elektra, und schlägt auf den Kasten ein. Sie löscht das Licht,
ruft Tristan herbei.

Was dann geschieht, ist mehr als ein Ausbruch rausch- und
wahnhafter Liebe. Richard Wagner propagiert im zweiten Aufzug
seiner Oper „Tristan und Isolde“ die radikale Abkehr von einer
verhassten Welt. Bewusstseinsauslöschung und Todestrunkenheit
sind die Ideale, die in dieser Nacht gedeihen.

Im Orchestergraben der Dortmunder Oper, die jetzt mit Wagners
Meisterwerk  in  die  Spielzeit  startete,  heizt
Generalmusikdirektor Gabriel Feltz die fiebrigen Schübe an,
mit  denen  sich  die  Leidenschaft  der  Hauptdarsteller  Bahn
bricht. Seine Vorliebe für Tempo-Überdehnungen einerseits und
abrupte Beschleunigungen andererseits wirkt hier ausnahmsweise
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nicht  befremdlich,  sondern  den  Seelenvorgängen  der  Figuren
entsprechend.  Wagners  Überwältigungsmusik  mildert  die
buchhalterischen Tendenzen des Dirigats. Nach der anfänglichen
Raserei  der  Liebesnacht,  die  Feltz  nur  mit  einiger  Mühe
zusammen halten kann, beginnt die Musik zu schillern und zu
schweben, von Harfen umrauscht. Auch mit Lautstärke-Exzessen
hält Feltz diesmal angenehm zurück. Das hilft den Sängern, die
einen rund vierstündigen Parforceritt zu überstehen haben.

Die „Bayreuth-Besetzung“, auf die das Theater im Vorfeld der
Premiere  wiederholt  und  medienwirksam  hingewiesen  hatte,
bezieht sich auf Lance Ryan, der die Titelpartie bereits auf
dem legendären Hügel sang, und auf die Isolde der Engländerin
Allison Oakes, deren Auftritte in Bayreuth sich bislang auf
die  Gerhilde  und  Gutrune  aus  dem  „Ring“  beschränken.  Ihr
überzeugendes  Rollendebüt  sowie  die  glänzende  Brangäne  der
ebenfalls  Bayreuth-erfahrenen  Mezzosopranistin  Martina  Dike
heben  diesen  Abend  auf  ein  insgesamt  gutes  musikalisches
Niveau.

Rache  für  Morold:  Isolde
(Allison  Oakes)  fordert
Tristan (Lance Ryan) heraus.
(Foto:  Thomas  M.
Jauk/Theater  Dortmund)

Die mädchenhaften Farben, die Allison Oakes der Isolde bei
aller vehementen Attacke geben kann, nehmen ebenso für die
Sopranistin  ein  wie  ihr  moderates  Vibrato  und  ihre
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Textverständlichkeit.  Ihre  Stimme  wirkt  bis  in  extreme
emotionale Ausbrüche hinein sicher geführt, zeigt nur wenige
Härten und Kälte nur dort, wo die Figur dies verlangt. Mit
Martina Dike hat sie eine herausragende Brangäne an ihrer
Seite.  Ihr  warmer  Mezzosopran  lässt  Brangänes  Empathie
inwendig umso stärker beben, je mehr noble Zurückhaltung sie
sich auferlegt. Sie, die mit ganzem Herzen mit ihrer Herrin
fürchtet und leidet, will mit ganzer Kraft das Gute, kann das
Verderben jedoch nicht aufhalten.

Lance Ryan ringt zwei Akte lang mit der Titelpartie, die er
mit  verformten  Vokalen,  unsteter  Tongebung  und  mit
Überzeichnungen präsentiert. Indes besitzt der Sänger genug
Erfahrung, um sich alle Kraft für den dritten Akt aufzusparen,
den er dann doch respektabel stemmt. Solide Größen sind Karl-
Heinz Lehner als König Marke und Sangmin Lee als Kurwenal.

Von der Inszenierung sei zuletzt gesprochen, denn sie ist ein
ödes  Ärgernis.  Intendant  Jens-Daniel  Herzog  fällt  nichts
Besseres  ein,  als  Marke  und  die  Seinen  zur  fettleibigen
Militär-Junta herabzuwürdigen. In trostlosen Amtsstuben wird
unentwegt  geraucht  und  mit  Pistolen  gefuchtelt.  Fiese
Passkontrollen,  Flüchtlinge,  Folterszenen  –  es  bleibt  uns
nichts erspart. Die Bühne von Mathis Neidhardt und die Kostüme
von Sibylle Gädeke verströmen einen unbestimmt osteuropäischen
Charme. Die Romantik aber nimmt vor solch plattem Politisieren
Reißaus.

Zwei  gegen  den  Rest  der
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Welt:  König  Marke  (Karl-
Heinz  Lehnet)  sieht  das
nicht gern. (Foto: Thomas M.
Jauk/Theater Dortmund)

Der Liebestrank zeitigt in Dortmund übrigens ungeahnte Folgen.
Tristan  und  Isolde  entbrennen  nicht  nur  in  wahnsinniger
Leidenschaft,  sondern  verhalten  sich  plötzlich  wie
Vierjährige,  die  auf  einem  Kindergeburtstag  zuviel  Cola
getrunken haben. Tristan hüpft wie ein Flummi, setzt sich die
Offiziersmütze falsch herum auf, will die Thermoskanne als
Fernrohr benutzen und grinst, als wäre er irre. Auch Isolde
treibt plötzlich Allotria. Sollten wir etwa auf Thomas Manns
Zauberberg gelandet sein? Fast möchte man die Liebenden darum
beneiden,  sich  in  der  Liebesnacht  die  Augen  verbinden  zu
können.  Wir  indessen  müssen  zusehen,  wie  der  verwundete
Tristan über die Drehbühne robbt, bis uns schwindelig wird.
Ach Isolde, lösche die Zünde.

Weitere Vorstellungen bis 17. April 2016. Karten: 0231/ 50 27
222. Informationen: www.theaterdo.de/detail/event/16018/)

(Der Bericht ist zuerst im Westfälischen Anzeiger erschienen).


