
Veronica  Ferres  als
Seelsorgerin:  Barmherzige
Bibelsprüche und viel Psycho-
Jargon parat
geschrieben von Bernd Berke | 21. Oktober 2013
Weiß der Himmel, woran das liegt: Jedenfalls ist Veronica
Ferres  eine  Schauspielerin,  an  der  sich  die  Geschmäcker
scheiden. Gern gebe ich zu, dass ich nicht zu ihren Anhängern
zähle und daher auch ihren neuesten Fernsehfilm „Lena Fauch –
Gefährliches  Schweigen“  (ZDF)  mit  gehöriger  Skepsis
eingeschaltet  habe.

Lena Fauch (Veronica Ferres,
li.)  spendet  Muriel  (Xenia
Assenza) Trost. (© ZDF/Bernd
Schuller)

Nun muss man aber zugestehen, dass die Geschichte alles in
allem ordentlich erzählt wurde. Kameraarbeit und Musikeinsatz
konnten sich sehen bzw. hören lassen, wenn auch die Stilmittel
der Zeitlupe, der leeren weißen Flächen und der tröpfelnden
Klavierklänge eine Spur zu oft verwendet wurden. Aber egal.
Seien wir nachsichtig.

Wüste Kreuz- und Querbezüge
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Polizeiseelsorgerin Lena Fauch (Ferres) siedelt aus dörflicher
Idylle nach München um und lernt dort gleich so manche Härten
des  Berufsalltags  kennen.  Vor  allem  der  höchst  aggressive
Polizist  Gregor  Hoffmann  (Normann  Hacker)  macht  ihr  zu
schaffen. Er ist zutiefst verfeindet mit dem selbstgerechten
Kollegen  und  bibelfest-bigotten  Christenmenschen  Christian
Fenn (Alexander Held).

Obwohl Fenns Tochter Muriel in den anschließenden Kriminalfall
um Drogenhandel, Sex und Erpressung verwickelt wird, ermittelt
der Vater in der Sache weiter. Überhaupt sind die Kreuz- und
Querbezüge der Handlung zuweilen etwas wüst und wildwüchsig.
Sehr  bald  weiß  man  auch,  wo  das  Böse  sitzt,  nämlich  im
Zweifelsfalle bei den Männern. Dennoch entbehrt der insgesamt
passable Film (Regie: Johannes Fabrick) nicht einer gewissen
Spannung – in einzelnen Szenenfolgen.

Hinderliche Schweigepflicht

Die ach so einfühlsame „Frau Pastorin“ Lena Fauch weiß alsbald
mehr über die Tathergänge als die Kommissare, weil zumal die
Frauen sich ihr anvertrauen. Sie reitet geradezu darauf herum,
dass  sie  allerdings  der  seelsorgerischen  Schweigepflicht
unterliege und also nicht direkt zur Klärung beitragen könne.
Freilich lenkt sie das Geschehen doch noch bestimmt, aber
sanftmütig im Sinne der höheren Gerechtigkeit.

Zum Ausgleich fürs Schweigegebot hat Lena Fauch alias Veronica
Ferres  nicht  nur  stets  den  besseren,  weil  barmherzigeren
Bibelspruch  parat  (notfalls  tun  es  auch  Gandhi-Zitate),
sondern darf auch allerlei gestanzte Merksätze aus dem Psycho-
Jargon vom Stapel lassen: „Im Herzen, ist es da wahr?“ – „Was
hat Sie so zynisch gemacht?“ – „Hören Sie auf zu hassen!“ –
„Liebe, die Bedingungen stellt, ist keine.“ Und so weiter, und
so fort.

Mit dem Fahrrad unterwegs

Sie  müsste  aber  im  Grunde  nicht  einmal  den  Mund  auftun,



sondern nur verständnisvoll und betroffen dreinschauen. Dass
sie ein guter, naturnaher und nachhaltiger Mensch ist, kann
man  schon  ahnen,  wenn  sie  in  der  Polizeikantine  ein
vegetarisches  Gericht  wählt  und  hernach  immerzu  mit  dem
Fahrrad unterwegs ist.

Die Titelfigur ist also ein wenig arg konstruiert und redet
manchmal daher, dass das Drehbuchpapier vernehmlich raschelt.
Damit hat es Frau Ferres in dem beachtlichen Ensemble nicht
gerade  leicht.  Ich  sage  beileibe  nicht,  dass  sie  die
schwächste  Darstellerin  war,  jedoch  wurde  sie  hie  und  da
übertroffen und war bei weitem nicht so überragend, wie einige
Vorab-Kritiken sie haben sehen wollen.

Dass die Kirche als Zuflucht immer mal wieder vorkommt, gehört
ebenfalls  zum  Rollenprofil  und  gleichsam  zur
Geschäftsgrundlage.  Man  wüsste  ja  gerne,  ob  das  Filmteam
kirchliche Beratung oder Unterstützung in Anspruch genommen
hat. Nur mal so.

Dialekte als eigene Sprachen?
geschrieben von Hans Hermann Pöpsel | 21. Oktober 2013
Man hat sich schon daran gewöhnt: In Nordspanien gibt es die
Straßenschilder auf Katalanisch. Und natürlich, auf Mallorca
muss es Mallorquin sein. Baskisch gilt sowieso als die Mutter
aller separatistischen Bewegungen – immer mehr Dialekte wollen
eigene Sprachen sein, und zumindest beim Baskischen trifft das
ja  auch  zu.  Aber  wie  ist  es  mit  Korsisch,  Sorbisch  oder
Okzitanisch?
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Auch  auf
Fischerbooten
steht  Sant
Troupes.
(Foto: hhp)

Saint-Tropez zum Beispiel ist in aller Welt unter diesem Namen
bekannt,  aber  die  wenigen  noch  verbliebenen  Einheimischen
zeigen sich stolz als Bewohner von „Sant Troupes“. An den
Ortseingängen stehen jetzt zwei Schilder – das größere mit dem
Ortsnamen „Sant Troupes“ im okzitanischen Dialekt rückt das
französische  „Saint-Tropez“  an  den  unteren  Rand.  Ach  ja,
Okzitanisch will ja auch eine Minderheitensprache sein, wie es
die Europäische Charta vorgesehen hat. Diese Charta hat auch
die Bundesrepublik Deutschland akzeptiert, und so müssen bei
uns das Dänische und Nordfriesisch, Sorbisch, Niederdeutsch
und Saterfriesisch besonders geschützt werden.

Auch Niederdeutsch? Da kommt mir direkt meine plattdeutsch
geprägte Kindheit in den Sinn. Vielleicht erleben wir ja auch
bei  uns  demnächst  Ortschilder  auf  Niederdeutsch.  Über  dem
kleinen Wort „Dortmund“ steht dann an den Einfallstraßen in
größerer Schrift der plattdeutsche Namen „Düörpm“. Aber ist
das  überhaupt  die  richtige  Schreibweise?  Darüber  wird  ja
gerade im Niederdeutschen besonders gern gestritten.

Bei Dortmund bin ich aber zuversichtlich, dass es vorläufig
beim Hochdeutschen bleibt. Immerhin nennen die Platt-Freunde
ihre Ausdrucksweise selbst eine „westfälisch-märkische Mundart
des südwestfälischen Sprachraums“. Von eigener Sprache ist –
noch – keine Rede.
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Familienfreuden  XI:  Die
Lauschabschaltautomatik
geschrieben von Nadine Albach | 21. Oktober 2013
Ich freue mich schon wahnsinnig auf die Zeit, sobald Fiona
sprechen kann. Wenn sie ein bisschen nach mir kommt, sollte es
da mit der Quantität keine Probleme geben.

Ob sie wohl auch Wörter erfinden wird? Bei mir heißen bequeme
Pantoffeln zum Beispiel Kuschelpuscheln und wenn ich nicht gut
drauf bin, aber nicht weiß warum, bin ich unduchtig.

Vielleicht wird es in Fi’s Leben auch kuriose Szenen geben wie
jene, die ich zwischen einem Jungen und einem Mädchen hörte,
beide sahen aus wie 12: „Damit Du auf dem aktuellen Stand
bist“, sagte er und sie nickte eifrig: „Ich und Luise waren so
zwei,  drei  Jahre  zusammen.“  Damit  war  auch  ich  auf  dem
aktuellen Stand und außerdem sehr erstaunt.

Kinder  –  die  Meister  der
Worterfindungen! (Zeichnung:
Albach)
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Einfach und wahr

Am schönsten aber finde ich es, wenn Kinder sehr einfache
Sachen sagen, die aber so wahr sind, dass sie schon wieder
eine philosophische Dimension haben.

Ich saß mit Fiona in der U-Bahn, uns gegenüber eine Oma mit
ihrer Enkelin.

„Oma“, sagte das Mädchen, „ich kann nichts mehr hören. Weißt
Du warum?‘

„Nein, warum denn?“

„Weil meine Ohren sagen: wir haben heute genug gehört.“

Ist das nicht eine großartige Vorstellung? Das Hören einfach
abzuschalten, wenn man genug hat für den Tag?

Ein sanftes „Bssss“

Eine Freundin erzählte zum Beispiel, sie habe im Zug eine
Dreiviertelstunde  mit  anhören  müssen,  wie  sich  drei
Mitreisende  über  Katzenhaare  unterhielten.  Wo  die  so
hinfielen, wie man sie wegkriegte… Da wäre eine Art Mini-Rollo
doch schön, das man dezent per Kippschalter (hinter dem Ohr
versteckt)  über  dem  Gehörgang  herunter  ließe.  Ein  leises
„bsss“ – und dann Ruhe!

Es gäbe so viele Situationen, in denen das höchst praktisch
wäre: Gespräche über Gebrechen, die detaillierte Beschreibung
des Krimis, den man noch sehen wollte, das Fußballergebnis des
Spiels, das man extra aufgenommen hat, der 1000. Ratschlag zum
Thema Kindererziehung, unangenehme Herbeizitiersituationen auf
der Arbeit… Man könnte der Liebsten zuliebe sogar auf ein,
sagen wir mal, DJ Bobo-Konzert mitgehen… Einfach „bss“… und
alles ist gut!

Automatik-Schutz



Sicher ließe sich auch ein maximales Wortkontingent einführen,
nach dessen Erreichen die Rollade automatisch runter geht. Für
manche Beziehung könnte das aber schwierig werden. Es sei
denn, man unterhielte sich nur noch mit ganz langen Worten –
womit wir wieder bei den Wortschöpfungen wären.

Ach Fiona, was wirst Du mir erzählen? Ich weiß jedenfalls
schon  jetzt,  dass  deine  Rollade  bei  einem  Satz  eine
Runterlassautomatik haben wird: „Räum doch mal dein Zimmer
auf!“

Wagner-Jahr  2013:  Die
Jugendoper „Das Liebesverbot“
in Leipzig
geschrieben von Werner Häußner | 21. Oktober 2013

Wagner  in  Leipzig:
Das  neue  Wagner-
Denkmal  von  Stephan
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Balkenhol.  Foto:
Werner  Häußner

Wagners Verdikt scheint eindeutig: „Ich irrte einst und möcht‘
es nun verbüßen. Wie mach‘ ich mich der Jugendsünde frei?“.
Die Widmung an König Ludwig II. von Bayern galt dem heiter-
sinnlichen „Liebesverbot“. Geniusworte werden gemeinhin nicht
kritisch  hinterfragt.  So  wurde  Wagners  opéra  comique  „Das
Liebesverbot“ nach seinem Tode erst 1914 wieder aufgeführt und
blieb seitdem ein nur gelegentlich beachteter Sonderling.

Kein Wunder: Wagner selbst hat sich nach der katastrophal
misslungenen einzigen Aufführung 1836 in Magdeburg vom Konzept
der opéra comique, wie es ihm im Theateralltag in den Werken
Daniel  François  Esprit  Aubers  formvollendet  entgegentrat,
gelöst und andere Wege beschritten, die ihn letztlich zurück
zur romantischen Sphäre der „Feen“ geführt haben. Und die
spätere  Wagnerianer-Literatur  konnte  mit  dem  „Liebesverbot“
überhaupt nichts anfangen: Die Überwindung des Dualismus von
sinnlicher  Lust  und  asketischer  Geistigkeit  durch  eine
kontrollierte Balance beider Kräfte war nicht das Thema einer
Zeit, die manichäisch in den Kategorien von „schmutzig“ und
„rein“ dachte. So galt das „Liebesverbot“ als die Jugendsünde
schlechthin – ein Kapitel Wagner, das man am besten verdrängte
und vergaß.

Der Bedeutung des Werks für Wagners Œuvre wird man so freilich
nicht  gerecht:  Das  Thema  selbst  taucht,  romantisch
kategorisiert, im „Tannhäuser“ wieder auf – und die Reflexe
der „Liebesverbot“-Musik in der großen romantischen Oper sind
zu deutlich, um bloßer Zufall zu sein. Inhaltlich befasste
sich Wagner bis kurz vor seinem Tod mit dem „Weibe“, sprich,
der  Problematik  von  Sinnlichkeit,  Erotik  und  Liebe,  von
Verdrängung,  Überhöhung  und  Integration  des  Sexuell-
Körperlichen.



Der  junge  Richard  Wagner.
Zeitgenössischer Stich

Musikalisch ist die an Auber geschulte rhythmische Verve in
den Folgewerken verschwunden. Aber die schwärmerische Bellini-
Melodik begegnet uns ab dem „Fliegenden Holländer“ in allerlei
Facetten wieder, und die ausgefeilte Ensemblekunst – von Auber
und  Rossini  geprägt  –  war  wegweisend  für  das  spätere
Musikdrama.  Wer  also  das  „Liebesverbot“  aus  dem  sowieso
fragwürdigen  „Kanon“  von  Wagners  Meister-Werken  eliminiert,
wird der Entwicklung des Komponisten nicht gerecht. Und Wagner
„Genie“ zeigt sich eben auch in der Adaption von Vorbildern:
So, wie der Zwanzigjährige in den „Feen“ ein Finale schreibt,
das in der Oper von 1833 seinesgleichen sucht, so gekonnt
lässt es sich ein Jahr später auf den zündenden Überschwang
französischen Vorbilder ein. Wer Aubers Opern aus dieser Zeit
kennt, kann ermessen, mit welcher Souveränität Wagner mit dem
Meister des Genres gleich zieht.

Wagner artikuliert revolutionär-demokratische Ideen

Die wenigen Inszenierungen der letzten Jahre haben erwiesen,
dass  sich  das  „Liebesverbot“  durchaus  jenseits  einer  bloß
„museal“  verstandenen  Jubiläums-Würdigung  auf  der  Bühne
behaupten kann. Die aus Shakespeares „Maß für Maß“ entlehnte
Story hat Wagner für seine Zwecke geschärft: Ein bigotter
Statthalter  –  heute  würde  man  ihm  Kontrollzwang
diagnostizieren  –  verbietet  jede  sinnliche  Lust  bei
Todesstrafe und stolpert durch die List einer Nonne (!) und
den fröhlich-selbstbewussten Widerstand des Volkes über seine
eigenen Regeln. Jenseits der Kritik am moralischen Rigorismus



artikuliert Wagner aber auch eine revolutionär-demokratische
Idee, die ihn noch 1849 in die Nähe der Dresdner Barrikaden
führte: Das Volk ist der eigentliche Souverän des Geschehens.

Tuomas  Pursio  als
Statthalter  Friedrich  im
Leipziger  „Liebesverbot“.
Foto: Kirsten Nijhof

In Leipzig – und wo sonst wäre Wagners Frühwerk angebrachter –
hatte nun das „Liebesverbot“ in der Regie von Aron Stiehl
Premiere; jene Version, die im Sommer anlässlich des Wagner-
Geburtstags in Bayreuth zu sehen war. Jürgen Kirner bot in
seinem Bühnenbild den technisch beschränkten Möglichkeiten der
Oberfrankenhalle  Paroli:  Stellwände  und  beleuchtete,  rasch
verschiebbare  bühnenhohe  Kästen  ermöglichen  schnelle
Szenenwechsel und schaffen atmosphärische Räume: ein Dschungel
mit  wuchernden  Pflanzen  für  das  Reich  der  Sinne  und  der
Triebe; ein weiß leuchtendes Kreuz für den Raum des Klosters.
Statthalter  Friedrich  residiert  zwischen  riesigen,
nummerierten  Schubkästen,  Chiffren  des  Ordnungszwangs  und
Kategorisierungswahns.

Sven  Bindseils  Kostüme  schärfen  mit  leichter  Ironie  den
Gegensatz von Geistigem und Triebhaften, den Regisseur Aron
Stihl  herausarbeitet:  Das  „Volk“  –  der  Chor  Alessandro
Zuppardos  leistet  auch  szenisch  ganze  Arbeit  –  trägt  die
Flecken und Streifen wilder Tiere in einer Art von Steinzeit-
Fetzen-Look; Friedrich dagegen tritt im schwarzen Rock des



bürgerlich-klerikalen 19. Jahrhunderts auf, sein alles andere
als  überzeugter  Gefolgsmann  Brighella  in  einer  pompösen
Amtsdiener-Robe. Die Regie setzt auf Bewegung und lebhafte
Aktion:  Stiehl  versteht  es,  Personen  unspektakulär,  aber
konsequent zu führen. Wenn im Finale die Beine geschwungen
werden, ist das ein durchaus beabsichtigtes Zitat: Der Triumph
der lustvollen Ausgelassenheit führt direkt zur Sensation des
Offenbach’schen Can-Can.

Bis an die Grenzen geforderte Sänger

Musikalisch  wird  man  in  Leipzigs  Opernhaus  leider  wieder
einmal nicht glücklich: In der Ouvertüre schon bringen die
vehementen Staccati und das rhythmisch Ungestüm Wagners die
Musiker aus dem Tritt; lustlos nivelliert das Orchester die
Kontraste der Musik. Später lässt Dirigent Matthias Foremny
arg massive Lautstärke zu. Geformte Phrasen, ausgearbeitete
Details? Oft Fehlanzeige. Da haben es die Sänger schwer, die
Wagner ohnehin ständig an die Grenzen führt. Christiane Libor
muss als Isabella mal hochdramatisch auftrumpfen, mal lockeren
Singspielton anschlagen oder sich durch Ketten kurzer Noten
hangeln – was ihr mit beachtlicher stimmlicher Reserve auch
gelingt.

Olena  Tokar  hat  es  als  Mariana  einfacher:  die  Partie  der
verlassenen Ehefrau des Statthalters ist in Leipzig kurz. Und
die dritte der Frauen auf der Suche nach der ehrlichen Liebe,
Dorella,  wird  von  Magdalena  Hinterdobler  verkörpert:  In
bester,  sexistisch  anmutender  Boulevard-Manier  von  einem
Presseorgan  als  einzig  sehenswertes  Formenwunder  auf  der
Leipziger Bühne angepriesen, quält sie sich ohne zuverlässigen
Stimmsitz und ohne tragende Resonanz durch Wagners Noten.

Bis an ihre Grenzen gefordert sind Mark Adler (Luzio) und
David  Danholt  (Claudio):  beide  haben  mit  Wagners  hybriden
Anforderungen  hörbar  zu  kämpfen.  Reinhard  Dorn  orgelt  den
Brighella  nicht  als  verschlagenen  Sbirren,  sondern  als
gemütliche Charge. Der Pontio Pilato Martin Petzolds lässt



sich stimmlich nichts zuschulden kommen, bleibt aber als Figur
von der Regie merkwürdig unerklärt. Tuomas Pursio hat die
stocksteife  Figur  für  den  in  seinen  politischen  wie
psychischen  Zwängen  eingeklemmten  Friedrich,  ist  als
herrischer Bürokrat glaubwürdig, stimmlich aber oft verhärtet
und trocken: Die belcantistischen Aspekte seiner Rolle kommen
nicht zum Tragen.

Am Ende reißt der entlarvte Statthalter einen Blumenstrauß an
sich und zieht dem zurückkehrenden König entgegen, während
sich in der bunten Truppe der Karnevalisten die Feiernden wie
Domino-Steine der Reihe nach zu Fall bringen: ein angedeuteter
Zweifel  an  der  finalen  Versöhnung,  der  nicht  so  recht
überzeugen will, weil er szenisch zu unbestimmt bleibt. Eine
verdienstvolle Inszenierung: Wer den „ganzen“ Wagner verstehen
will, wer um die Wurzeln des Musikdramas wissen will, kommt am
„Liebesverbot“ nicht vorbei.

Verdis  „Macbeth“  in  Essen:
Das Drama der lebenden Toten
verläuft sich in Bildern
geschrieben von Werner Häußner | 21. Oktober 2013
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Gun-Brit  Barkmin
als Lady Macbeth in
Essen.  Foto:
Matthias  Jung

Ein  kleiner  Erdhügel  zu  den  gläsernen  punktierten
Zweiunddreißigsteln des Vorspiels von Verdis „Macbeth“. Ein
Grab. Zwei Menschen nähern sich ihm, Lilien in den Händen. Der
Fortissimo-Sturm der scharf akzentuierten Bläser bricht los.
Unter der Bühne kracht und knallt es; ein riesiger Baum reißt
sich los, kämpft sich hinauf in den dunklen Himmel, als starte
ein monströses Raumschiff. Die Wurzeln triefen zu Boden –
dorthin, wo sich ein kreisrunder Schlund geöffnet hat.

Mit einem spektakulären Bild werden die Zuschauer im Essener
Aalto-Theater  von  Bühnenbildner  Christof  Hetzer  in  Verdis
abgründige Tragödie hineingestoßen. Baum und Grab – Symbole
für Leben und Tod – bilden die zentralen Motive der Bühne;
Abgrund und Brücke treten dazu: Hetzer baut über den manchmal
schwarz starrenden, manchmal trüb beleuchteten Krater einen
Steg wie aus einem jener schwarzweißen, gruseligen Gothic-
Krimis,  in  denen  sich  das  Abgründig-Menschliche  und  das
Unheimlich-Übernatürliche auf geheimnisvolle Weise verbinden.

Herbstblätter  bedecken  die  weite  Fläche  der  Bühne.  Ein
riesiger Raum, in dem die Figuren oft verloren wirken – wie



hinausgeworfen in eine Welt in Dunkelheit oder Zwielicht, in
der  sie  keine  Orientierung  finden.  Nur  die  Gräber  sind
Bezugspunkte: ein erdiges Kindergrab und ein alter Sarkophag
aus rissig-moosigem Stein. Dorthin werden die Toten gekippt.
Dort stirbt Macbeth, noch lebend schon im Grabe, mit seinen
letzten Worten die Krone von sich werfend.

Kinderlosigkeit  löst  den
blutigen  Machttrieb  aus:
Tommi  Hakala  am  Grab.  Ein
gestorbenes  oder  nie
geborenes  Kind?  Foto:
Matthias  Jung

Das Motiv der lebenden Toten ist auch für David Hermann in
seiner Inszenierung ein entscheidendes: Wenn der König die
Schotten für jenes fatale Fest versammelt, auf dem ihn der
Geist des ermordeten Banco in Angst und Wut entrückt, scheint
er längst selbst zum Totenreich zu gehören: Er spricht mit den
Ermordeten, die wie lebensgroße Marionetten auf dem Sarkophag
hocken,  lässt  sie  wie  Handpuppen  sprechen  und  nicken,
echauffiert sich, als eine der Gestalten zusammenklappt. Ein
grotesk-makabres Theater, von dem die Menschen um ihn herum
keine Notiz nehmen. Wie bei einem Picknick in Glyndebourne
sitzen sie im Herbstlaub, speisen aus geflochtenen Körben,
lassen  sich  von  Macbeth  ohne  Reaktion  die  Weinflasche
wegnehmen. Mit der realen Welt hat das mörderische Königspaar
nichts mehr zu tun – es ist längst in seine eigene Horrorwelt
hineingestorben.



Das ist alles sehr klug, sehr konsequent und sehr detailreich
erfunden – und lässt dennoch auf seltsame Weise unberührt.
Vielleicht,  weil  uns  diese  Wiedergänger-Geschichte  nicht
interessiert. Weil die Spannung zwischen der Welt der Lebenden
und der Toten im allumfassend leblosen Raum aufgelöst wird.
Weil  der  humane  und  der  politische  Aspekt  des  Stücks
wegsymbolisiert,  wegpsychologisiert  wird.  Oder  auch,  formal
argumentiert, dem spektakulären Baumstart zu Beginn szenisch
nicht mehr viel folgt.

Ein  riesiger  Baum
reißt  sich  los,
kämpft  sich  hinauf
in  den  dunklen
Himmel.  Foto
Matthias  Jung

Die Hexenchöre schallen aus der unbestimmten Dunkelheit; die
Erscheinungen im dritten Akt sind ein beziehungsreicher, aber
szenisch läppisch gelöster Aufmarsch schwangerer Frauen. Das
Bild des leidenden Volkes zu Beginn des vierten Aktes – der
Chor schiebt sich durch den Zuschauerraum nach vorne – bleibt
stumpf; die blutigen Kinderleichen um den Sarkophag auf der
Bühne wirken dazu wie ein zu billig geratener Schockeffekt.
Auch  die  zwei  Zeit-Ebenen,  durch  Hetzers  Kostüme



gekennzeichnet,  helfen  nicht  wirklich  weiter.

So spitzt sich das Drama nicht zu, sondern verläuft sich eher
in den Bildern. Ein Grund mag sein, dass Hermann mehr auf die
sorgfältig gesetzten symbolischen Gesten setzt als auf eine
sprechende  Personenführung.  Der  glänzende  Handschuh,  den
Macbeth vom Arm des toten Duncan streift – ist es „la man
rapace“, die „räuberische Hand“, die er gegen seine erklärte
Absicht dann doch erhebt? Wenn Macbeth den toten Banco mit
einer  Lilie  peitscht  –  ist  es  eine  Chiffre  für  den
verzweifelten Hass auf den Mann, der Kinder hat? Kleine Jungs
in Anzügen plagen den König – sind es die drohenden Nachkommen
Bancos?

Die Videos von Martin Eidenberger, projiziert auf den massiven
Mauerwürfel,  der  sich  einige  Male  über  die  Szene  senkt,
schaffen in der Hexenszene des dritten Akts eine deutende
Bild-Ebene, sind aber an anderer Stelle aber banal: eine rote
Hand  etwa,  oder  kaleidoskopartige  Muster.  Wir  sehen  eine
Inszenierung,  die  das  Stück  nicht  verschenkt,  die  viel
Reflexion und Dramaturgen-Subtext integriert, aber als Theater
die Spannung nicht hält, die Aufmerksamkeit nicht durchgehend
fesseln  kann.  Kein  missglückter,  aber  auch  kein  rundum
überzeugender Auftakt der neuen Ära am Aalto-Theater.

Einstand  mit  „Macbeth“:
Tomás  Netopil,  der  neue
Chefdirigent  der  Essener
Philharmoniker.  Foto:  TUP



Mit Spannung erwartet wurde den Einstand des neuen GMD Tomáš
Netopil  in  der  Oper:  Kurz  gesagt,  war  es  ein  glückliches
Debut. Netopil bewies, was sich bereits in Verdis „Missa da
Requiem“  im  Sinfoniekonzert  angekündigt  hatte:  Er  hat  die
Sensibilität  für  Verdis  musikalisch-dramatische
Orchestersprache,  für  den  klugen  Aufbau  dynamischer
Großstrukturen, für das behutsam ausgeformte Detail, für die
rhythmische Prägnanz und den erfüllten Duktus der Melodie. Dem
Finale des Ersten Akts etwa gibt er den agogisch gestalteten,
inneren  rhythmischen  Drang,  der  sich  in  der  sicher
angesteuerten  Entladung  befreit.

Die Philharmoniker lassen kaum etwas zu wünschen übrig, sind
auf dem Punkt, wenn es um die Einfärbung des Klangs durch
gekonnte  Balance  der  Instrumente  geht,  um  die  Schärfe
punktierter  Rhythmen  oder  den  wuchtigen  Tutti-Zugriff,
gestützt  von  prachtvollen  Blechbläsern.  Was  sich  noch
entwickeln muss, sind die Finessen des Ausdrucks: Die „tinta“,
die  Verdi  haben  will,  jene  im  Falle  des  „Macbeth“  dunkel
verschattete  Orchesterfarbe,  die  fahlen  Klänge,  die
erstickten,  halb  unterdrückten  Laute,  die  unwirklichen,
atmosphärisch entrückten Momente, bleiben bei Netopil noch zu
neutral. Und im Vorspiel schlittert er aus einer zu stark
angezogenen Bewegung in ein nicht unheimlich-majestätisches,
sondern schleppend langsames Tempo. Auch die kruden Striche
waren überflüssig und ärgerlich: So etwas sollte sich Netopil
gleich gar nicht angewöhnen.

Eine  reife  Leistung  darf  man  Alexander  Eberles  Chor
attestieren: Tönten die Hexenchöre anfangs zu lyrisch-brav aus
dem Off, entwickelte sich der Klang ab dem Sextett mit Chor zu
prachtvoller  Größe.  Die  Solisten  geben  dagegen  nicht  nur
Anlass zum Glücklichsein. Gun-Brit Barkmin als Lady wird mit
den Anforderungen ihrer Riesenpartie in punkto Beweglichkeit
und psychologischer Differenzierung anstandslos fertig. Aber
die Stimmfarbe ist sehr hell und schwer zu verschatten. Ihre
Piano-Skala lässt sich weit auffächern, aber das hohe b, mit
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dem sie im Sextett über den Chor kommt, klingt gellend und
scharf. Außerdem neigt Barkmin dazu, in die Sprechstimme zu
wechseln, nähert sich veristischen Ausdrucksmitteln, die sie
auch  in  ihrer  Wahnsinnsszene  einsetzt,  statt  mit  der
Stimmfarbe  zu  spielen.

Auch der Macbeth des finnischen Baritons Tommi Hakala flattert
unzureichend gestützt, wird immer wieder in der Höhe eng,
verliert den Kern des Klanges. Doch in der finalen Szene, als
Macbeth allen Sinns verlustig mit seiner Krone auch sein Leben
wegwirft,  läuft  Hakala  zu  großer  Form  auf:  Diesem
unterdrückten, stammelnden Absterben des Tones, das Verdi in
seinem  höchst  expressiven  Schluss  des  „Macbeth“-
Ursprungsfassung von 1847 fordert, entspricht der Sänger voll
und  ganz.  Hätte  er  nur  für  die  kantablen  Szenen  dieselbe
Solidität. Aber dort, wo sichere Technik gefragt ist, kommt
Hakala ins Schwimmen.

Für Alexey Sayapin, neues Ensemblemitglied, als Macduff gilt
das  nicht.  Er  demonstriert  in  seiner  Arie  eine  versierte
Beherrschung seines Tenors – die ihm in den dünn gequäkten
Tönen des Finales wieder fehlt. Was Sayapin nicht hat, ist der
flutende, freie Klang, der den traditionell geschulten, heute
selten gewordenen italienischen Tenor auszeichnet. Die Stimme
sitzt zu fest, der Klang wird nicht entspannt gebildet.

Ein Gewinn für Essen ist der Bass Liang Li: Eine voluminöse,
aber beherrschte Stimme, reich an Farben und fähig, sie auch
flexibel  einzusetzen;  ein  meist  kontrolliertes  Vibrato  und
eine  schmelzende  Legato-Linie.  Ein  mustergültiger  Banco.
Marie-Helen Joël bewährt sich erneut erfreulich als Kammerfrau
der Lady, die von Macbeth ebenso gemeuchelt wird, ebenso wie
der  in  seinen  wenigen  Sätzen  schönstimmige  Arzt  (Baurzhan
Anderzhanov).  Abdellah  Lasri  kann  als  Malcolm  problemlos
Tenor-Paroli bieten. Die erste Premiere unter Intendant Hein
Mulders ist mehr als ein Versprechen, noch nicht ganz eine
Erfüllung, signalisiert aber den Elan, mit dem sich das neue
Team am Aalto die Zukunft erobern will. Nur zu!


