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Vor dem Bad noch schnell ein Selfie: Eleonore Marguerre
in Paul Hindemiths „Neues vom Tage“ in Gelsenkirchen.
(Foto: Monika Forster)

Die Badewanne war’s. Sie ließ Paul Hindemiths „Neues vom Tage“
zum Skandal werden. Eine Frau, die nackt und schaumbedeckt
Männer  empfängt,  das  erregte  den  wohlgesitteten  deutschen
Bürger  der  Weimarer  Zeit:  Ein  bisschen  gucken  und  sich
empören.

In  Berlin  war  die  „Zeitoper“  zwar  nicht  sonderlich
erfolgreich. Aber den nur 15 Wiederholungen an der Kroll-Oper
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folgten, so Hindemith selbst in einem Interview, „allenthalben
zahlreiche  Aufführungen,  bis  schließlich  das  nazistische
Allerneueste vom Tage ihr vorläufig den Garaus machte“.

Jetzt setzt das Musiktheater im Revier in Gelsenkirchen dem
„Garaus“ etwas entgegen und bringt Hindemiths „lustige Oper“
mit einer leider mäßig besuchten, aber begeistert gefeierten
Premiere wieder in die Diskussion. Und siehe da, die 92 Jahre
alte Satire auf die großstädtische Gesellschaft von damals
erweist sich als überraschend vital. Mag zwar sein, dass die
Ehescheidungs-Problematik,  aus  der  Kabarett-  und  Revueautor
Marcellus Schiffer sein Libretto entwickelt, heute nicht mehr
den prickelnden Ruch von damals mitbringt. Aber im Zeitalter
von social media, Selfies und überwachten Räumen, medialer
Allgegenwart  und  konstruierter  Realität  erweist  sich  als
ungebrochen  aktuell,  wie  Hindemith  und  Schiffer  das
Verschwimmen von Öffentlichem und Privatem, Authentischem und
Inszeniertem mit den Mitteln karikierender Überspitzung aufs
Korn nehmen.

Die inhaltliche Klammer über die Epochen hinweg spiegelt sich
schon zu Beginn in der Bühne von Dirk Becker: In Hintergrund
fahren Hochhäuser auf, wie sie Ende der zwanziger Jahre auch
in  deutschen  Großstädten  entstanden.  Die  Spielfläche  wird
abgegrenzt von Elementen aus der „Neuen Sachlichkeit“, dem
Kubismus und der Konkreten Kunst, reduziert auf schmucklose
Elemente  aus  geometrischen  Formen.  Sie  bewegen  sich  wie
Maschinenkunst  von  selbst  oder  brechen,  von  Statisten
verschoben,  die  Illusion  des  Theaters.  Aber  die
expressionistische  Anmutung  wird  relativiert:  Ein  Fernseher
flimmert, und später ziehen die Videos von Moritz Hils eine
neue  Ebene  medialer  Gegenwart  ein,  wenn  sie  private
Smartphone-Kurznachrichten oder Instagram-Clips übergroß für
das Publikum – also öffentlich – sichtbar machen.

Romantische Liebe? – Nein, danke.

https://musiktheater-im-revier.de/de/performance/2021-22/neues-vom-tage


Punkt  Neun  wird  die  Maschinerie  der  Bürokratie
angeworfen  …  (Foto:  Monika  Forster)

Jula Reindells Kostüme bewegen sich zwischen Revuefummel der
dreißiger  Jahre,  unauffälliger  Büromode  der  Fünfziger  und
Boxershorts der Gegenwart und lassen so Zuschreibungen bewusst
außen vor. Auch Sonja Trebes benutzt in ihrer Inszenierung
Accessoires unterschiedlicher Epochen: Aufgezeichnet wird mal
mit einer altmodischen Videokamera, mal mit dem Smartphone.
Die berüchtigte Szene im Bad bleibt erst überaus diskret. Bis
sie sich zu einem grotesken social-media-Event steigert: Wie
bei  so  mancher  digital  bekannt  gemachten  Teenie-
Geburtstagsparty locken Tweets allerlei Schaulustige an, die
in bizarr überzogener Nacktheit das Bad füllen. Authentizität
und Camouflage: Das Thema spiegelt sich im Kostüm. Einzig
wirklich  Nackter  ist  Tobias  Glagau,  der  Laura,  der
kompromittierten Ehefrau im Bad, die Wanne streitig macht.

Wir nehmen heute wohl eher amüsiert wahr, was die Zuschauer
von  1929  geschockt  haben  muss:  Die  Vorstellung  einer
romantischen Liebe wird gnadenlos dekonstruiert. Beklemmender
ist, dass Emotion bedeutungslos ist, mit Menschen pragmatisch,
geschäftsmäßig aus der Sicht des nur noch auf sich bezogenen
Vorteils  umgegangen  wird.  Laura  und  Eduard,  frisch



verheiratet, verlieren ihre gegenseitige Attraktion schon im
ersten Krach; Herr und Frau M., zunächst lustvolle Voyeure der
lautstarken Auseinandersetzung, zerstreiten sich ebenso flugs
und keifen mit denselben Schimpfworten wie das junge Paar
vorher aufeinander ein. Jetzt geht es nur noch darum, die
Scheidung möglichst unkompliziert hinter sich zu bringen. Für
den Scheidungsgrund sorgt ein eingekaufter Dienstleister, der
schöne Herr Hermann – und nur zu diesem Zwecke liegt Laura im
Bad.

Zu dumm, dass sich Gefühle nicht ausschalten lassen – doch
Hindemith  lässt  kunstvoll  in  der  Schwebe,  ob  Hermanns
Liebesbeteuerungen  echt  sind  oder  zum  Geschäft  gehören.
Inzwischen hat jedoch der Scheidungsskandal, medial befeuert,
Fahrt aufgenommen und sich selbständig gemacht: Die Freiheit,
ihre Beziehung zu regeln, haben Laura und Eduard verloren. Die
Öffentlichkeit fordert die Fortdauer des Scheidungsdramas. Am
Schluss flimmern nur noch Schlagzeilen über die Bühne.

Vereinnahmte Menschen

Sonja Trebes erzählt mit einigem Geschick, was sich tagtäglich
an  medial  präsenten  prominenten  Paaren  –  Amber  Heard  und
Johnny Depp lassen grüßen – durchexerzieren lässt. Sie zeigt,
wie  die  Menschen  selbst  Privates  in  die  Kanäle  des
Öffentlichen gießen, wie sie aber auch vereinnahmt, entmündigt
und  funktionalisiert  werden.  Sie  mutieren  zu  einer  unter
anderen sinnlosen Headlines. „Ihr seid keine Menschen mehr,
ihr seid das Neueste vom Tage“, heißt es im Libretto. Wahr
oder  vorgetäuscht,  echt  oder  falsch,  authentisch  oder
gekünstelt?  Hindemith  hebt  lustig  und  lustvoll  die
Orientierung  auf,  und  die  nur  manchmal  etwas  schüchtern
zupackende  Gelsenkirchener  Inszenierung  folgt  ihm  mit
Vergnügen.



Schlagworte und Schlagzeilen bleiben: „Ihr seid keine
Menschen mehr, ihr seid das Neueste vom Tage“, heißt es
in Paul Hindemiths Oper. (Foto: Monika Forster)

Mit Spaß am satirischen Überschwang sind auch die Darsteller
am Werk. Eleonore Marguerre darf ihren wohlklingenden Sopran
an das saftige Pathos einer Tristan-Parodie verschwenden und
die Vorzüge moderner Warmwasserversorgung preisen. Ihr Ehemann
Eduard  (Piotr  Prochera)  strengt  sich  an,  Paragraphen  zu
zitieren und sich vibratosatt aufzuregen, weil er lieber einen
Scheidungsgrund ohne Eifersucht gehabt hätte. Denn der „schöne
Herr Hermann“ – natürlich ein Tenor (Martin Homrich) – gleitet
bei seiner Dienstleistung, die Scheidung zu befördern, ins
Private ab und gesteht seiner Mandantin „Liebe“. Das empört
wiederum die frisch geschiedene Frau M.: Almuth Herbst sieht
sich  um  ihre  Hoffnungen  betrogen  und  macht  ihrem  neuen
Liebhaber  in  herrlich  schrillem  Outfit  eine  Szene.  Adam
Temple-Smith gibt sein Bestes, damit Herr M. im Scheidungs-
und Versöhnungskarussell mithalten kann.

Der  Chor  ist  von  Alexander  Eberle  bestens  präpariert,  um
Tippfräulein  und  Bürokraten  darzustellen,  deren  vokale
Mechanik auf die Sekunde genau Punkt neun Uhr in Gang gesetzt
wird. Einen großen Tag hat die Statisterie des Musiktheaters
im Revier: Sie kann sich, unterstützt von Andreas Langschs



Choreografie,  im  Mob  der  Scheidungsshow-Zuschauer  richtig
austoben. Giuliano Betta hält die Neue Philharmonie Westfalen
zu präziser Rhythmik an, die von einer Uraufführungs-Kritik
gegeißelten „stechendsten und stachlichsten Staccati“ pieksen
in  Bettas  verbindlicher  Lesart  die  Ohren  nicht  gar  zu
schmerzhaft,  die  parodierte  Wagner-Harmonik  ist  süffig
ausgekostet und vom Piccolo über die Harfe und die damaligen
„Mode“-Instrumente Banjo und Saxophon bis in die Bassregionen
hinein perlen und purzeln die Soli behend und klangschön durch
die rhythmischen Lücken der Partitur. Ein Abend, den man nicht
verpassen sollte.

Weitere Vorstellungen: 14., 21., 29. Mai; 10., 25. Juni 2022.
Info  und  Karten:
https://musiktheater-im-revier.de/de/performance/2021-22/neues
-vom-tage
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Draußen  vor  der  Tür:  Otello  (Khanyiso  Gwenxane)  hat
keine Chance, zur Gesellschaft zu gehören. (Foto: Björn
Hickmann)

Kinder können grausam sein: Sie tänzeln mit Baströckchen vor
dem schwarzen Mann, zeigen mit Fingern auf ihn, strecken ihm
eine  Banane  entgegen.  Wir  kennen  solche  rassistischen
Beleidigungen  unter  anderem  von  Fußballplätzen.

Doch Empörung ist unter Umständen vorschnell und billig: Denn
nicht  nur  raubeinige  Sporthooligans,  denen  niemand  die
Segnungen der Intelligenz zusprechen möchte, sind unverblümte
Rassisten. Die Abwertung von Menschen ist in „feinen“ Kreisen
vielleicht  nicht  so  drastisch  spürbar,  dafür  aber  umso
subtiler.  Manuel  Schmitt,  Regisseur  der  Gelsenkirchener
Neuinszenierung des „Otello“, zeigt mit der umtriebigen Schar
auf  der  Bühne  auch  keine  Kinder,  sondern  eher  kleine
Gespenster:  Was  die  Gesellschaft  hinter  einer  Fassade  von
gutem Benehmen verbirgt, lassen die grauen Wesen in seiner
ganzen Gemeinheit in die Realität einbrechen.

https://www.musiktheater-im-revier.de/de/performance/2021-22/otello


Ein  gespenstischer
Alptraum  vor  der
„Festung  Europa“.
(Foto:  Björn
Hickmann)

Dabei sieht zunächst alles nach eitel Wonne aus: In einer
eleganten Nachkriegsarchitektur wird ein Bankett vorbereitet,
ein  hierarchiefreier  runder  Tisch  gedeckt.  Einer  der
blütenweiß livrierten Bediensteten zertritt angewidert etwas
am  Boden  –  offenbar  ein  lästiges  Insekt.  Aber  all  diese
harmlosen  Schilderungen  haben  einen  doppelten  Boden:  „In
varietate  concordia“  lässt  Bühnenbildner  Julius  Theodor
Semmelmann über dem Bauwerk prangen. Es ist das Motto der
Europäischen Union. „In Vielfalt geeint“, ein hehres Ideal, zu
schön, um bloß zynisch dekonstruiert zu werden. Aber wie weit
es in der Realität trägt, will der Regisseur am Beispiel des
„Mohren von Venedig“ im Lauf des Opernabends demonstrieren.
Und er spendet, das sei jetzt schon gesagt, wenig Hoffnung.

Draußen vor der Tür

Gelsenkirchen  hat  Manuel  Schmitt  nach  seinem  erstklassigen
Regiedebüt mit Georges Bizets „Die Perlenfischer“ 2018 erneut
ein  Werk  aus  dem  Randbereich  des  Repertoires  anvertraut:
„Otello“ ist nicht die bekannte Oper Giuseppe Verdis, sondern
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ein Hauptwerk von Gioachino Rossini, 1816 uraufgeführt und im
ganzen 19. Jahrhundert oft gespielt, bis es durch den Wandel
des  Zeitgeschmacks  und  das  Fehlen  koloraturerprobter
Gesangssolisten – man braucht sechs Tenöre mit hoher Tessitura
– von den Bühnen verschwand. Die Welle der Wiederentdeckung
der  ernsten  Opern  Rossinis  hat  auch  dem  „Otello“  eine
Renaissance beschert, wenn diese auch an deutschen Theatern
eher verhalten ausfällt.

Der  Regisseur  Manuel
Schmitt.  (Foto:
Werner  Häußner)

Das zertretene Ungeziefer ist nur ein Hinweis, dass es mit der
heilen Fassade nicht weit her ist. Als Otello auftritt, im
eleganten Outfit von Carolas Volles an die noble Gesellschaft
angepasst, wird die Kluft schnell deutlich: Er bleibt draußen
vor der Tür, während drin eine privilegien- und machtbewusste
Jeunesse  dorée  feiert.  Jago  gehört  dazu,  Rodrigo  ebenso.
Otello sagt es deutlich: „Ein Fremder bin ich“. Allzu bemüht
erkennt die Gesellschaft seine Verdienste an, aber als es um
„Respekt für den Helden“ geht, flammt Gelächter auf.

Schmitts  Inszenierung  hält  in  vielen  bezeichnenden  Details
fest, wie sich auf der toleranten Fassade die Sprünge zeigen



und  der  rassistische  Kern  durchscheint.  Und  welchen
Stellenwert Desdemona, der Braut Otellos, zugeschrieben wird,
zeigt er ebenso drastisch: Sie wird präsentiert als die Frau
im  Bett,  observiert  von  einer  Emilia,  die  wie  eine  alte
englische  Gouvernante  wirkt.  Dass  hinter  den  kultivierten
Konventionen Gewalt und Roheit lauern, wird am Ende des ersten
Akts überdeutlich. Es stellt sich aber die Frage, ob sich ein
Kriegsheld wirklich die körperlichen Übergriffe einer Bande
entfesselter Luxusknaben gefallen lassen würde.

Europäische Werte – nur noch museal

Der Bau auf der Bühne mutiert zum Museum. Ein antiker Torso
mag  an  die  humanistische  Tradition  Europas  erinnern,  ein
Gemälde wie Théodore Géricaults „Floß der Medusa“ aus dem
gleichen Jahr wie der „Otello“ (1816) kann als Verweis auf die
Bootsflüchtlinge von heute gelesen werden. Auch das Blau von
Yves Klein – die riesigen Flächen im Foyer sind der Stolz des
Musiktheaters  im  Revier  –  taucht  auf.  Aber  die  Kunst
degeneriert zur Staffage und zum Objekt des Marktes. Otello
tritt sie wütend und desillusioniert mit Füßen, während der
schicke  Bau  von  Stacheldrahtrollen  umgeben  wird:  ein
beklemmendes  Bild  für  die  „Festung  Europa“.



Der südafrikanische Tenor Khanyiso Gwenxane als Otello
und Rina Hirayama, bisher Mitglied des jungen Ensembles
am MiR, als Desdemona. (Foto: Björn Hickmann)

Bei  den  Personen  auf  der  Bühne  meidet  Schmitt  eine  allzu
eindeutige moralische Kategorisierung und lässt damit Tragik
und  Fallhöhe  zu:  Rodrigo  erweist  sich  als  ein  zwar
berechnender, aber wirklich Liebender, Iago als der falsche
Strippenzieher, dem Otello in seiner Verzweiflung vertraut.
Über das Ende entscheiden die Zuschauer in einem scheinbar
demokratischen  Verfahren,  das  eine  bloße  Abstimmungs-Farce
ist. Ohne zu wissen, wohin ihr Votum führt, wählen sie das
tragische Ende mit dem Tod Desdemonas oder ein von Rossini für
die römische Karnevalssaison 1820 nachkomponiertes, absurdes
Happy End.

Herausfordernde stimmtechnische Hürden

Wie herausfordernd die Partien sind, die Rossini damals für
die Sängerelite seiner Zeit schrieb, kann in Gelsenkirchen
nicht  verleugnet  werden.  Die  drei  Tenor-Hauptrollen  sind
respektabel  besetzt,  stellen  sich  mutig  den  technischen



Hürden,  bleiben  aber  bei  der  Galoppade  der  Koloraturen,
Verzierungen, Höhensprünge, unangenehmen Registerwechsel und
bei der kräftezehrenden Dramatik in schwindelnder Höhe immer
wieder an den Sprungbalken hängen.

Khanyiso Gwenxane ist ein in seinem Auftritt zurückhaltender
Otello, kultivierter als diejenigen, die ihn von oben herab
betrachten. Sein Abstieg macht ihn ratlos, hilflos, zuletzt
verzweifelt. Gwenxane legt die Emotionen in seine Stimme, die
ihre  Position  erst  finden  muss  und  die  mit  ausgeprägtem
Vibrato das Legato zerhackt. Das wird im Duett mit dem Rodrigo
Benjamin Lees zum Problem, wenn die Stimmen nicht harmonieren.
Lee singt eine beeindruckend gefasste Arie, aber seine Höhen
sind  abenteuerlich  gebildet  und  neigen  dazu,  unsauber  zu
werden. Immer wieder drückt er auf die Leichtigkeit des Tons.

Adam Temple-Smith ist ein harter Iago mit scharf geschliffener
Stimme ohne vokale Eleganz und ebenmäßige Tongebung. Dieser
Iago ist nicht die Inkarnation des nihilistischen Bösen wie
bei Arrigo Boito und Giuseppe Verdi – eine solche Figur hatte
Rossini bereits ein Jahr vorher in seiner „Elisabetta, Regina
d’Inghilterra“  geschaffen.  Der  aus  Hass  kalkulierende
Intrigant, der Otello mit scheinbarer Freundschaft eine Falle
stellt, ist dennoch als Charakter verkommen genug, um das Trio
der Gegner Otellos zu komplettieren. Dazu gehört auch eine bei
Verdi nicht vorkommende Figur: Elmiro, Vater Desdemonas. Er
schmiedet  einen  hinterhältigen  Plan,  um  die  Heirat  seiner
Tochter  mit  Rodrigo  zu  erzwingen.  Man  hat  dem  verdienten
Sänger Urban Malmberg keinen Gefallen getan, ihn mit dieser
Rolle  zu  betrauen,  denn  er  ist  alles  andere  als  ein
Schönsänger.  Mit  Mühe  stellt  er  sich  den  Noten  Rossinis,
gleitet auf öligem Vibrato von Ton zu Ton und liefert eine
Karikatur von Belcanto.

Romantisch-expressive Tonsprache

Rina Hirayama hat als Desdemona ihre berührendsten Momente im
dritten Akt, für den Rossini eine neue, romantisch-expressive



Tonsprache entwickelt, die direkt von Giovanni Simone Mayr zu
dessen Schüler Gaetano Donizetti führt. Hirayama singt das
Gebet der Desdemona und „Assisa a pie‘ d’un salice“ – das
„Lied von der Weide“ – schlicht und intensiv, wie den Gesang
einer tragischen Heroine. Ihre Stärken zeigt sie jedoch ebenso
im Gestalten der Rezitative, die Rossini mit viel Bedacht und
genauer Anpassung an die dramatische Situation komponiert hat.
Der Tenor Tobias Glagau gefällt im melancholischen Lied eines
Gondoliere;  Lina  Hofmann  (Emilia)  und  Camilo  Delgado  Díaz
(Lucio) sind in den kurzen Momenten ihrer Nebenrollen präsent
und konzentriert. Der Chor, einstudiert von Alexander Eberle,
hat  zu  Beginn  Mühe  mit  dem  Tempo,  in  den  großräumig
gestalteten  Finali  packende  vokale  Prägnanz.

Die Neue Philharmonie Westfalen kann in den reich bedachten
Bläsern – stellvertretend seien die geschmeidige Oboe in der
Ouvertüre und das Solo-Horn im ersten Akt genannt – viel Sinn
für  Rossinis  vielgestaltige  Klang-  und  Rhythmus-Dramaturgie
beweisen. Giuliano Betta am Pult fordert zugespitzte Tempi und
eine  nicht  immer  eingelöste  federnd-impulsive  Artikulation;
Momente der Kontemplation bleiben aber hin und wieder zu zäh.
Wechselhaft auch der Eindruck der Rezitative – mal feurig
gelungen, mal zu flott-beiläufig formuliert. Dennoch: Rossinis
Musik trägt den Sieg davon, trotz der vokalen Schwächen. In
Verbindung mit der starken Regie Manuel Schmitts zeigt der
Abend in Gelsenkirchen, wie wenig auf die alten Vorurteile
Verlass  ist:  Dieser  „Otello“  ist  packendes,  berührendes
Musiktheater. Der „ernste“ Rossini ist es wert, endlich in
seiner Vielfalt auf der Bühne zu erscheinen.

Vorstellungen am 05. und 26. Dezember 2021, am 9. und 16.
Januar 2022. Info:
https://musiktheater-im-revier.de/de/performance/2021-22/otell
o
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