
Das  Motto  „Macht  und
Mitgefühl“  passt  immer:
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bewährte  Produktionen  nach
Recklinghausen
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Szene  aus  Anne  Teresa  De  Keersmaekers  Choreographie
„Rain  (live)“.  (Foto:  Anne  Van  Aerschot  /
Ruhrfestspiele)

„Macht  und  Mitgefühl“  lautet  das  Motto  der  diesjährigen
Ruhrfestspiele, und das kann einfach nicht falsch sein. Egal,
was folgt, die Überschrift paßt immer. Doch da Festival-Chef
Olaf  Kröck  nun  sein  Programm  präsentierte,  wissen  wir  es
genau.  In  summa  sind  es  90  Produktionen,  die  in  220
Veranstaltungen  vorgeführt  werden,  in  13  Abteilungen  von
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Schauspiel bis Kabarett. Vieles ist naturgemäß recht klein
(die Kleinkunst zum Beispiel), und deshalb richten wir den
Blick weitaus lieber auf das Große im Programm, traditionell
also das Theater.

Lars Eidinger als Peer Gynt (Foto:
Christiane  Rakebrand  /
Ruhrfestspiele)

Einiges aus Berlin

Fünf  hochwertige  Produktionen  hat  man  allein  in  Berlin
eingekauft: Yasmina Rezas „Drei Mal Leben“ und Peter Handkes
„Selbstbezichtigung“  beim  Berliner  Ensemble,  René  Polleschs
„Number  Four“  und  Cervantes’  „Don  Quijote“  beim  Deutschen
Theater, Ibsens „Peer Gynt“ (oder das, was davon noch übrig
blieb) bei der Schaubühne. Jenen Peer Gynt, um kurz dabei zu
bleiben, gibt der Bühnen-Exzentriker Lars Eidinger in einem
Einpersonen-Projekt  des  ebenfalls  recht  exzentrischen
Künstlers John Bock. Das wird lustig. Und „Don Quijote“ geht
in einer Fassung von Jakob Nolte als Zweipersonenstück mit
Ulrich Matthes und Wolfram Koch über die Bühne.
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Szene aus „Tao of Glass“ von Philip
Glass und Phelim Mc Dermott. (Foto:
Tristram Kenton / Ruhrfestspiele)

Philip Glass

„Deutschlandpremiere“  immerhin  darf  unter  zwei  Produktionen
stehen:  „Tao  of  Glass“  entsteht  als  Koproduktion  mit  dem
Manchester International Festival und befaßt sich irgendwie
mit Kreativität; Phelim McDermott und Philip Glass werden als
Väter  dieser  Produktion  genannt,  und  da  Letzterer  ein
weltberühmter Schöpfer von Minimalmusik ist, sehen wir der
Sache mit Interesse entgegen.

Peter Brook

Außerdem ist Peter Brook wieder mit von der Partie. Zusammen
mit Marie-Hélène Estienne hat der 95-Jährige, wie im Vorjahr
auch, für das Théâtre des Bouffes du Nord in Paris ein Stück
verfaßt. „Why?“ heißt es, fragt nach Sinn und Grund für das
Theater und wird, so viel ist sicher, von der großen Peter-
Brook-Fangemeinde  hymnisch  gepriesen  werden.  Premiere
schließlich,  das  paßt  jetzt  ganz  gut  hier  hin,  hat  ein
„Zerbrochener Krug“ vom Schauspiel Hannover. Man sieht: Das
Motto „Macht und Mitgefühl“ trifft es immer.
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So  oder  so  ähnlich  soll  es  in  der
Recklinghäuser  Kunsthalle  demnächst
aussehen:  „Womb  Tomb  (Thema  Active),
2015″ von Mariechen Danz. (Foto: Paula
Winkler / Courtesy: Mariechen Danz und
Wentrup Galerie / Ruhrfestspiele)

Mariechen Danz

Beim  Tanz  fällt  die  Choreographie  „Rain  (live)“  von  Anne
Teresa De Keersmaeker ins Auge, die seit einiger Zeit schon in
der Hamburger Kampnagel-Fabrik gesehen werden kann.

Genderneutral

Drei  Produktionen  des  Festivals,  eine  davon  vom  Rapper
Robozee, variieren Strawinskys „Le sacre du printemps“, und
die Bildende Kunst in der Recklinghäuser Kunsthalle kommt von
Mariechen  Danz,  die  sehr  ansprechend  Körper  und  Räume  in
Beziehung setzt. Übrigens glaube ich fest, daß der Name der
Künstlerin  ein  Künstlername  ist,  der  sich  vom
karnevalistischen  (und  politisch  ganz  bestimmt  höchst
unkorrekten) Befehl „Marieche, danz“ (hochdeutsch: (Funken-)
Mariechen,  tanz!)  ableitet.  Ist  bestimmt  ironisch  gemeint,
sonst  hätten  Kröck  und  die  Seinen  diese  Künstlerin  nicht
einladen dürfen, war ihre Programmvorstellung doch bis weit
über die Grenzen der Peinlichkeit hinaus von dem Bestreben
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geprägt,  „genderneutrale“  Sprache  mit  besonderer
Berücksichtigung  der  weiblichen  Wortformen  zu  pflegen.

Mehr Unverwechselbarkeit wäre schön

„Kinder-  und  Jugendtheater“,  „#Jungeszene“  (mit  Hashtag),
„Neuer Zirkus“, „Figurentheater“ und mit Einschränkungen „Für
alle“ – viele Abteilungen wenden sich dezidiert an ein junges
Publikum, was für sich genommen nicht zu kritisieren ist. 
Weitere künstlerische Ansprüche des Festivals sind allerdings
kaum  auszumachen.  Hier  wurde  zusammengekauft,  was  gut  und
teuer, meistens aber auch nicht ganz taufrisch ist.

Eigenproduktionen gibt es nicht, die Kooperationen sind eher
finanzielle  Beteiligungen.  Etwas  mehr  Unverwechselbarkeit
würde den Ruhrfestspielen nicht schaden. Immerhin aber bleibt
der Trost, daß man demnächst nicht immer nach Berlin (oder
nach Bochum) fahren muß, um gutes Theater zu sehen.

www.ruhrfestspiele.de

Menschheitsfamilie  mit  Gott
und Teufel: Dietrich Hilsdorf
inszeniert  in  Essen
Alessandro  Scarlattis  „Kain
und Abel“
geschrieben von Werner Häußner | 28. Januar 2020
Ein  von  der  Zeit  ausgezehrter,  nobler  Raum,  verblichene
Tapeten, ein halbblinder Spiegel. Man sitzt bei Tische, zwei
Violinisten spielen Tafelmusik. Die Gewänder entsprechen der
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Mode kurz nach Beginn des 18. Jahrhunderts. Es ist die Zeit,
in der Alessandro Scarlatti in Venedig sein Oratorium über
Kains Mord an seinem Bruder Abel geschrieben hat, eine der
Schlüsselgeschichten  des  Alten  Testaments  aus  dem  vierten
Kapitel des Buches Genesis.

Das Drama kennt keinen Ausweg: „Kain und Abel oder der
erste  Mord“  (Cain,  overo  il  primo  omicidio)  von
Alessandro Scarlatti am Aalto-Theater Essen. Von links:
Bettina Ranch (Kain), Dmitry Ivanchey (Adam), Tamara
Banješević (Eva), Xavier Sabata (Gott), Philipp Mathmann
(Abel). (Foto: Matthias Jung)

Am  Aalto-Theater  Essen  kleidet  sie  Dietrich  Hilsdorf  mit
seinen Ausstattern Dieter Richter (Bühne) und Nicola Reichert
(Kostüme) ins Ambiente der Entstehungszeit, doch er pflegt
damit  keinen  Historismus,  sondern  entwickelt  ein
hochartifizielles Zeichensystem, das für Scarlattis verkappte
Oper aus dem Jahr 1707 komplexe Aspekte einer Deutung zulässt.

In seiner 20. Inszenierung für das Essener Theater – erinnert
sei an die Skandale mit Verdis „Trovatore“ und „Don Carlo“,



aber auch an spannende psychologisch fundierte Kammerspiele –
macht  Hilsdorf  aus  der  biblischen  Geschichte  ein
Familiendrama: Gott und der Teufel sind keine aus dem Off
dröhnenden Übermächte, sondern heben am Tisch mit den Menschen
das Glas, geraten mit ihnen in körperlichen Kontakt. Wesen aus
Fleisch  und  Blut  und  dennoch  durch  ihre  Positionen  im
Geschehen auf der Bühne oft seltsam enthoben: Ein treffend
erfundenes Bild für die Präsenz des Transzendenten in, aber
nicht seine Identität mit den Lebensvollzügen der Menschen.

Spannung in jedem Moment

Hilsdorfs  Fähigkeit,  die  Bühne  auch  bei  stillstehender
Interaktion mit Leben und Spannung zu erfüllen, macht aus
diesem  pausenlosen  140-Minuten-Stück  einen  Abend  ohne
Leerlauf.  In  jedem  Moment  auf  die  Personen  auf  der  Bühne
konzentriert, erschließt er mit seinen Darstellern in präzis
ausgeformten Gesten und Gängen ihre seelische Verfassung, ihre
Emotionen,  ihre  inneren  Entscheidungen.  Und  das  in  einem
äußerlich  handlungsarmen  Verlauf,  denn  das  Libretto  des
Kardinals Pietro Ottoboni – der gleichzeitig mit Scarlatti
auch den jungen Händel förderte – stellt die theologische
Reflexion  gleichrangig  neben  die  biblische  Erzählung.
Hilsdorfs  Vorzug  ist,  dass  er  diese  Ebene  in  seine
Inszenierung integrieren kann. Der Provokateur von früher hat
sich zum genau analysierenden Beobachter gewandelt.



Die Verführung tarnt sich weiblich-erotisch: Baurzhan
Anderzhanov  (Teufel),  Bettina  Ranch  (Kain),  Dmitry
Ivanchey (Adam). (Foto: Matthias Jung)

Hilsdorfs  Zeichensystem  lebt  aus  sinnenfrohen  Details,  die
sich dennoch zu einem schlüssigen Ganzen fügen: Adam und Eva
tragen Gewänder in der Bußfarbe Violett. Der Teufel tritt, in
eine kostbar gearbeitete Prachtrobe gehüllt, als mondäne Frau
auf – mit einer Anmutung von Macht und Erotik, die Kain in
ihren  Bann  ziehen  muss.  Dass  der  Böse  die  Macht  Gottes
nachäfft, wird deutlich beim Entschluss zum Brudermord: Wie
der  Schöpfergott  Michelangelos  in  der  Sixtinischen  Kapelle
streckt er den Finger aus, der quasi den mörderischen Funken
auf Kain überträgt.

Das Böse bleibt in der Welt

Zwei Kerzen signalisieren die Opfer: Abels Kerze flammt hoch,
Kains Kerze raucht nur. Zurücksetzung und die damit empfundene
Ungerechtigkeit,  Neid  und  der  Dünkel  des  „Erstgeborenen“
motivieren die Tat Kains. Er bläst die Kerze des Bruders aus
und erschlägt ihn unter der festlichen Tafel. Kain und Luzifer



trinken sich zufrieden zu. Später wird Gott den Teufel aus dem
Reifrock schälen und so die Täuschung aufheben: Im Untergewand
am  Rande  sitzend,  wird  dieser  die  Trauer  Adams  und  Evas
beobachten und dabei versonnen einen Apfel schälen. Das Böse
bleibt Bestandteil der Welt; es ist aber auch an der Rettung
beteiligt: Wenn Adam am Ende auf die Menschwerdung Gottes in
Jesus anspielt („aus meinem Blut soll der Erlöser geboren
werden“), nagelt der Teufel ein Kreuz mit einem Corpus an die
Wand. Das Ende bleibt ambivalent: Dass alle Protagonisten am
Tisch die Suppe auslöffeln, wirkt unverkennbar ironisch, lässt
aber  eine  endzeitliche  Versöhnung  nicht  außer  Acht.
Familiendrama und universales Schöpfungs- und Erlösungsdrama
gehen ineinander über.

Hilsdorf  ist  ein  Regisseur,  der  –  ursprünglich  aus  dem
Schauspiel  kommend  –  selbst  in  seinen  provozierendsten
Arbeiten  nie  vergessen  hat,  szenisch  mit  der  Musik  zu
interagieren. In Essen führt die musikalische Sensibilität zu
einer glücklichen Einheit von Bild und Klang, die über die
Integration  des  Orchesters  in  das  Bühnenbild  hinausgeht.
Dirigent  Rubén  Dubrovsky  hält  so  den  direkten  Kontakt  zu
Szene,  die  Sänger  und  die  Musiker  stellen  sich  ideal
aufeinander  ein.

Inspirierte Musik Alessandro Scarlattis

Scarlattis Musik erweist sich in ihrer Tonarten-Dramaturgie
und  in  ihrer  vielfältigen,  klangsensiblen  Durcharbeitung
geradezu als theologisch inspiriert. In ihrer Arie „Sommo Dio“
etwa äußert Eva die bittende Hoffnung auf Befreiung durch das
„heilige Holz“ und das „geopferte Lamm“ und bringt damit die
neutestamentliche, christologische Perspektive ein. Das Lamm,
das Abel opfern will, ist ein anderer Verweis auf Christus,
das „Lamm Gottes, das die Sünde der Welt hinwegnimmt“. Die
Arie steht in g-Moll, und in dieser Tonart kündigt sich das
Erscheinen  Gottes  in  einer  Sinfonia  –  also  zunächst  rein
instrumental – an.



Gott  und  Abel:  Philipp
Mathmann  (Abel)  und  Xavier
Sabata  (Gott).  (Foto:
Matthias  Jung)

Gottes  Arie  –  durch  die  Art  („mezzo  carattere“)  mit  Abel
verbunden – steht dann in F-Dur und hebt sich damit deutlich
ab – die Transzendenz des Erlösung verheißenden Gottes wird
betont,  während  er,  wenn  er  Kain  die  Folgen  seiner  Tat
klarmacht,  das  „menschliche“  g-Moll  in  G-Dur  moduliert,
verbunden mit einem unerbittlichen Streicher-Ostinato, welches
das Schicksal des mit dem Kainsmal zugleich gezeichneten und
vor  dem  Tod  geschützten  Mörders  in  scharfen,  harten
Akzentuierungen  verdeutlicht.

Auf diese Weise schafft die dramatisch begründete, dennoch
souverän  formal  gestaltete  Musik  Scarlattis  eine  enge
Verbindung mit der Szene. Die Essener Philharmoniker sind in
ihrem  wachen,  flexiblen,  in  Klang,  Phrasierung  und
Artikulation  nahe  an  historisch  informierten  Spezial-
Ensembles. Eine fabelhafte Leistung der Musiker, die sich ja
mit Repertoire aus allen Epochen befassen müssen, aber auch
von Dubrovsky: Der Wahl-Wiener, der demnächst Händels „Alcina“
in  Hannover  und  „Giulio  Cesare“  in  St.  Gallen  dirigiert,
stellt die Beziehung zwischen Bühne und Orchester her und
führt die Sänger sicher und in organischen, wenn auch manchmal
sehr beschaulichen Tempi. Die Instrumente, etwa das Fagott in
den g-Moll-Arien Evas oder die beiden Flöten sind szenisch
zugeordnet, und für den Auftritt des Teufels pervertiert Felix



Schönherr mit unheimlich schnarrenden Registern den sakralen
Klang der Orgel.

Vorzügliche Sänger

Gesungen wird in Essen ebenfalls vorzüglich. Bettina Ranch
führt ihren Mezzo elegant durch die Bravour und das Cantabile
der  Arien  Kains,  beleuchtet  stimmlich  die  Facetten  dieses
Charakters, der sich keineswegs im „Bösen“ erschöpft und im
Widerstand  gegen  die  zweite  Versuchung  des  Teufels,  sich
selbstbestimmt  das  Leben  zu  nehmen  und  damit  ultimativen
Widerstand gegen Gott zu leisten, einen heroischen Zug erhält.

Tamara Banješević kleidet die Trauer und Reue Evas, aber auch
ihre Hoffnungen mit einem weich formenden, innigen, flexibel
ausgestaltenden Sopran. Dmitry Ivanchey als gebrochener, am
Stock gehender Mann in edlem Justaucorps, muss sich in seiner
ersten „aria di bravura“ noch mit Mühe und fest sitzender
Stimme durch Sechzehntelketten kämpfen, gewinnt aber im Lauf
des  Abends  souveräne  Präsenz.  Xavier  Sabata  setzt  einen
virilen Alt für die Stimme Gottes ein, die er auch mit Schärfe
und profunder Energie dramatisch aufladen kann.

Baurzhan  Anderzhanov  als
mondäner  Teufel.  (Foto:
Matthias  Jung)

Baurzhan Anderzhanov kann mit seinem unverschleierten, in der
Artikulation  unbestechlichen,  klanglich  schlank-leuchtenden



Bass in einer weiteren Glanzrolle am Aalto-Theater brillieren.
An Philipp Mathmanns Stimme werden sich die Geister scheiden:
Der Counter intoniert traumsicher, singt aber die Töne steif,
manchmal  überzogen  schrill  an  und  pflegt  das  geradlinige
„weiße“  Timbre,  das  in  Alte-Musik-Kreisen  bisweilen  sehr
geschätzt wird, mit italienischem Belcanto aber wohl wenig zu
tun hat. Dietrich Hilsdorf, der nach sieben Jahren an das
Essener Haus zurückgekehrt ist – und in zwei Jahren eine neue
Inszenierung verantworten wird – erhielt einhellige Ovationen;
das  gesamte  Ensemble  genoss  den  langen,  herzlichen  und
verdienten Jubel des Publikums.

Vorstellungen am 30. Januar, 20. und 29. Februar, 4., 8., 13.,
20.  März  und  3.  Mai.  Info:
https://www.theater-essen.de/spielplan/kain-und-abel/3798/


