
Innere  Katastrophe,  nach
außen  gekehrt:  Duisburger
„Madama  Butterfly“  in  den
Ruinen von Nagasaki
geschrieben von Werner Häußner | 21. März 2017

Innere  und  äußere
Katastrophe:  Liana
Aleksanyan  in  Juan  Anton
Rechis  Inszenierung  von
Giacomo  Puccinis  „Madama
Butterfly“ an der Deutschen
Oper am Rhein in Duisburg.
(Foto: Hans Jörg Michel)

Da mag die Melodie Puccinis noch so schwärmen, da mögen die
Harmonien noch so schmeicheln: Das Duett im ersten Akt von
Puccinis „Madama Butterfly“ ist falsch, von Anfang an. Es
stimmt  höchstens  für  einen  der  Wirklichkeit  enthobenen
Augenblick.

Denn  die  verfließende  Zeit  sagt  etwas  anderes:  Sie  lässt
offenbar werden, wie fundamental unterschiedlich die beiden
Menschen denken und fühlen: Für Benjamin Franklin Pinkerton
ist diese Liebesnacht mit der japanischen Bimba und ihren
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melancholischen Augen ein vorübergehendes, exotisch-erotisches
Abenteuer mit einer geheimnisvoll fremden Kindfrau. Für Cio-
Cio  San  dagegen  ist  die  Nacht  die  Folge  einer
Lebensentscheidung: Sie ist jetzt für alle Zeit Ehefrau des
Amerikaners, dessen Religion sie annimmt und sich damit in
ihren existenziellen Tiefenschichten mit ihm verbindet.

Die  Katastrophe  ist  vorhersehbar  –  und  sie  tritt  in  der
Neuinszenierung von „Madama Butterfly“ an der Deutschen Oper
am  Rhein  nicht  als  stilles,  schmerzvolles,  allmähliches
Zerbrechen  ins  Leben  des  „kleinen  Fräulein  Schmetterling“,
sondern  als  erdbebenhafter  Aufruhr.  Das  verlassene  Mädchen
sitzt im Ehebett, als ein Flugzeug dröhnt, eine Detonation die
Bühne erschüttert. Die Erinnerung an die Bombe von Nagasaki –
dort spielt die Oper ja auch – drängt sich auf.

Eine Welt in Trümmern: Szene
aus dem Finale von „Madama
Butterfly“  in  Duisburg.
(Foto:  Hans  Jörg  Michel)

Wenn der Vorhang zum zweiten Akt sich öffnet, ist nichts mehr
wie  vorher.  Die  Welt  liegt  auf  Alfons  Flores‘  Bühne  in
Trümmern. „Madama B.F. Pinkerton“ hat sich ein Zelt aus der
angesengten  amerikanischen  Flagge  gebaut.  Ein  krude
gezimmerter Hochstand dient als Ausguck, symbolisiert Warten
und Sehnsucht. Eine Endzeitstimmung, die das Innere der Cio-
Cio-San  nach  außen  kehrt.  Individuelles  und  Allgemeines
durchdringen sich: Die japanische Tragödie wird weitergedacht,



über die existenzielle Katastrophe eines einzelnen Menschen
hinaus.  Der  Clash  hat,  was  ja  historisch  entsetzliche
Wirklichkeit  geworden  ist,  umfassende  Konsequenzen.

Bildgewaltige Tragödie einer Lebenswelt

Regisseur Juan Anton Rechi hat in Duisburg Puccinis lange ans
Sentiment verratene Oper in beinahe wagnerischem Ausmaß zur
Tragödie  einer  ganzen  Lebenswelt  erweitert,  ohne  ihren
individuellen Kern zu entwerten. Rechi hat damit eine Arbeit
geschaffen, die dem Rang der Deutschen Oper am Rhein endlich
wieder einmal adäquat ist. Bildgewaltiges Theater, aber kein
Bildertheater;  ein  bewegendes  Schicksal,  aber  in  einen
umfassenden Horizont gestellt; gegenwärtige Brisanz, ohne ins
Allgemein-Zeitlose zu driften oder das Stück für eine Idee
zurechtzubiegen wie vor Jahren Calixto Bieito in seiner Green-
Card-Butterfly an der Komischen Oper Berlin.

Rechi inszeniert seine Personen bewundernswert genau: Da ist
der unbekümmerte Leutnant, für den das einzige „forever“ das
Bekenntnis zu Amerika ist. Seine Begegnung mit der fremden
Welt Japans – in Person Suzukis, später in der verlegenen
Begrüßung  der  Familie  Cio-Cio-Sans  –  zeigt  ihn  hilflos
überfordert  und  gleichzeitig  desinteressiert.  Die  Warnungen
des Konsuls, dem Schmetterling nicht die zarten Flügel zu
brechen und ein gutgläubiges Herz zu verwüsten, werden mit
Whisky überspült. Der Offizier betritt die japanische Welt nie
wirklich:  Das  „Liebesnest“  lässt  er  sich  von  Goro  –
messerscharf  charakterisiert  von  Florian  Simson  –  nur  als
Modell  zeigen;  die  romantische  Nacht  findet  in  der
repräsentativ-wuchtigen  Säulenhalle  des  amerikanischen
Konsulats statt.

Eduardo Aladrén zeigt in der leicht hingeworfenen Konversation
mit dem Diplomaten Sharpless durchaus tenorale Tugenden: Er
gewichtet die Worte, er nimmt den Ton zurück, sein angenehmes
Timbre und die Eleganz der Formulierung machen den jungen,
sympathischen Leichtfuß glaubwürdig. Aber bald fährt sich sein



Tenor fest und er singt im Stil eines kruden Verismo, mit
athletischen  Höhen  und  furios-unflexibler  Tongebung.  „Addio
fiorito  asil“  gestaltet  er,  ganz  im  Sinne  der  Regie,  als
sentimentale Reminiszenz.

Prägnante Personenstudien und profunde Sänger

Auch Stefan Heidemann lässt sich von innen heraus auf das
Konzept ein: Er gibt Sharpless ebenso noble wie hilflose Züge,
ein Mann voll Verständnis für die fremde Kultur, aber auch
unfähig,  sich  gegen  die  zupackende  Gedankenlosigkeit
Pinkertons  durchzusetzen.  Ein  Mann  ohne  Schärfe,  fürwahr,
nicht aber ohne Format. Maria Kataeva singt mit metallisch
schimmerndem,  differenziert  gebildetem  Stimmklang  eine
sorgfältig artikulierende Suzuki, deren unauffällige Präsenz
im Hintergrund ebenso viel szenisches Gewicht hat wie ihre
pointierten Auftritte. Profiliert gestaltet Bruce Rankin den
unermüdlich werbenden Fürsten Yamadori – ein Mann beständiger
und  ernsthafter  Gefühle  in  einer  knapp  gehaltenen,  aber
wichtigen Szene im Zentrum des Stücks.

Maria Boiko macht aus dem undankbaren Kurzauftritt der Kate
Pinkerton eine prägnante Studie: Sie stellt sich gemeinsam mit
dem Konsul der Verantwortung, vor der Pinkerton flieht, glaubt
aber,  mit  einer  Perlenkette  als  Geschenk  Butterflys
Verzweiflung lindern zu können. Die Farbe ihres Kleides, ein
samtenes Rot, wird durch Blau und Weiß ergänzt – in diesen
Farben der amerikanischen Flagge schickt Butterfly auch ihr
Kind in eine ungewisse Zukunft. Mercè Palomas Kostüme meiden
den  modischen  Bühnen-Trash,  sind  liebevoll  gestaltet  und
zeigen die japanische Gesellschaft als angepasst – selbst der
stimmgewaltige  Vertreter  der  Tradition,  der  Onkel  Bonze
(Lukasz Konieczny) trägt einen westlichen Anzug.

Nur Madama Butterfly hält an der traditionellen Kleidung fest.
Das verwundert etwas, denn gerade sie reißt am radikalsten
ihre japanischen Wurzeln aus. Mag sein, dass Rechi im Kostüm
ein  Symbol  ihrer  inneren  Konstanz  sieht  –  aber  so  ganz



schlüssig vermittelt sich die Idee dahinter nicht. Mit Liana
Aleksanyan hat die Rheinoper eine Sängerin, die den vokalen
Facetten der Partie mit profunder Technik gerecht wird. Die
Sängerin hat zwischen 2011 und 2013 viele Partien am Aalto-
Theater gesungen und erst zu Jahresbeginn die „Butterfly“ an
der Scala gegeben.

Sie ist keine leichte Stimme wie einst etwa Toti dal Monte und
ihre Kolleginnen, die das Mädchenhafte der Figur betont haben:
Aleksanyan nimmt die intensiv erfüllten Linien und Bögen, die
klangvollen  Legati,  die  auftrumpfenden  dramatischen  Momente
aus  dem  Geist  des  Verismo,  verrät  sie  aber  nicht  an
vordergründig gestisches Singen, sondern kleidet sie in einen
ausgeglichenen, strömenden Fluss des Klangs. Dafür bringt sie
ein passendes Timbre und eine prachtvoll beherrschte Stütze
mit, dramatische Entschiedenheit und Süße im Mezzoforte – und
vor allem den Gestaltungswillen, der jede vokale Geste in den
Dienst einer Aussage stellt.

Kein Schwelgen in den Melodiebögen

Auf diese Weise geistig durchdringen will auch der Dirigent
Aziz  Shokhakimov  die  Musik  Puccinis.  Schwelgen  ist  nicht
angesagt – im Gegenteil: Der junge usbekische Kapellmeister,
Preisträger des Bamberger Gustav-Mahler-Dirigentenwettbewerbs,
behandelt die Klangbögen Puccinis recht peripher. Das ist die
einzige Schwäche in einem ansonsten fabelhaft überzeugenden
Dirigat. Denn in Zusammenarbeit mit den bestens disponierten
Duisburger Philharmonikern legt Shokhakimov frei, wie modern
Puccini komponiert hat: Die scharfen Staccati des Beginns, die
polyphonen Verwebungen der Eingangsszene nimmt er entschieden
konturiert.  In  der  Chorszene  vor  dem  ersten  Auftritt
Butterflys – szenisch in ein zauberhaftes Schattenbild mit der
dominierenden amerikanischen Flagge gefasst – beleuchtet er
die impressionistische Klangerfindung Puccinis.

Der  Szene  zwischen  Pinkerton  und  Sharpless  entzieht  er
jegliche Wärme. Der Rhythmus gewinnt konstitutive Bedeutung,



die  Neben-  und  Mittelstimmen  verdeutlichen,  wie  komplex
Puccini harmonisch in die Tiefe denken konnte. Dabei lässt
Shokhakimov  die  Poesie  der  Musik  nicht  zu  kurz  kommen  –
erwähnt sei nur die lange Entwicklung in der Nacht des Wartens
auf  den  zurückgekehrten  Pinkerton,  in  der  sich  Christoph
Kurigs Chor – wie schon im ersten Akt – vorzüglich bewährt.
Diese „Butterfly“ hat alles, um ein Schmuckstück im Repertoire
der Deutschen Oper am Rhein zu werden.

Vorstellungen in Duisburg am 6. und 26. Mai und am 3. Juni.
Karten Tel.: (0203) 283 62 100. www.operamrhein.de

Guy Joosten verschenkt Verdis
„Don  Carlo“  an  der
Düsseldorfer Rheinoper
geschrieben von Werner Häußner | 21. März 2017

Kampf  der  Mächte:  König
Philipp  (Adrian  Sampetrean,
rechts)  legt  sich  mit  dem
Großinquisitor  (Sami
Luttinen)  an.  Foto:  Hans
Jörg  Michel
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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
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
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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

Massenet  im  Focus  (I):
„Werther“ nach Frankfurt und
Essen nun in Düsseldorf
geschrieben von Werner Häußner | 21. März 2017
Seltsames Phänomen: Da gibt es Komponisten oder Werke, die
jahrelang kaum auf den Spielplänen auftauchen. Und auf einmal
bricht eine Welle los und schwappt reihum über die Bühnen weg.
So geht es derzeit mit Jules Massenet.

„Werther“  in  Essen,  Gera,  Frankfurt,  Saarbrücken,  Weimar;
„Manon“ in Krefeld, das sonst kaum gespielte Spätwerk „Don
Quichotte“  in  Wuppertal,  Gelsenkirchen  und  jetzt  Hagen,
„Esclarmonde“ als gefeierte Ausgrabung in Dessau, am 18. Mai
das noch seltenere exotische Kurtisanendrama „Thaїs“ in Bonn.
Und als jüngste Premiere an der Düsseldorfer Rheinoper wieder
der Goethe’sche Held, gebettet in den exquisiten französischen
Klang zwischen Wagner und Verismo.

Warum das so ist? Wahrscheinlich unerklärbar. Mag sein, dass
in den Repertoire-Strichlisten in den Dramaturgiebüros unter
„französisch“ eine Lücke war; mag sein, dass sich zufällig
gerade  jetzt  Regisseure,  Intendanten  oder  Kapellmeister  –
unter die GMD-Stücke zählen Massenets Opern ja nicht – für das
Genre  interessierten.  Zeitgeistig  ist  jedenfalls  nichts
identifizierbar, was etwa „Werther“, das parabelhafte Endspiel
einer entgrenzten, aber unmöglichen Liebe, ausgerechnet für
das zweite Jahrzehnt des 21. Jahrhunderts qualifizieren würde.
Selten war eine Jugend so weit entfernt vom verzweifelten
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Enthusiasmus eines Werthers wie heute.

Erinnerungen  im  Angesicht
des Todes: Für „Werther“ in
Düsseldorf  schuf  Alfons
Flores die Bühne, das Licht
in  satten  Farben  richtete
Volker  Weinhart  ein.  Foto:
Hans Jörg Michel

Der andorranische Regisseur Joan Anton Rechi ist dank seiner
„Csardasfürstin“  an  der  Rheinoper  kein  Unbekannter;  unter
anderem  hat  er  2011  in  Mainz  mit  einem  grandios
durchleuchteten „König Roger“ von Karol Szymanowski auf sich
aufmerksam  gemacht.  Mit  „Werther“  stellt  er  auf  die
sattfarbenen  Bühne  von  Alfons  Flores  in  das  scharf
geschnittene Licht von Volker Weinhart ein verhangenes Drama,
das  am  Rand  der  Irrealität  taumelt:  Erinnerungen,
Halluzinationen  und  bedrückende  Bilder,  materialisierte
Seelenzustände, die trotz ihrer klaren Durchzeichnung nicht an
Naturalismus  rühren.  Den  Beginn  markiert  keine  gemütliche
Genreszene, sondern ein Schuss: Werther, in blutrotem Anzug –
eines  der  ausdrucksvoll-beziehungsreichen  Kostüme  von
Sebastian Ellrich –, schießt sich eine Kugel durch den Bauch.
Was folgt, ist der „Film“ vor dem Tode, in dem Sterbende ihr
Leben vor dem inneren Auge vorbeiziehen sehen.



Quälende  Familien-Idylle:
Laimonas Pautienius (Albert)
und  Kataszyna  Kuncio
(Charlotte). Foto: Hans Jörg
Michel

Auch in Frankfurt und Essen gab es Bilder, die das Drama des
bürgerlichen Sturm und Drang in einen Raum eines Nach-Tristan-
Gleichnisses rücken: Wolfgang Gussmann schuf für Willy Deckers
sensible  Personen-Balance  kosmisch  erweiterte  Räume;  Frank
Philipp Schlößmann baute in Essen für Carlos Wagners manchmal
ziemlich  verquere  Figuren-Zurichtung  ein  Puppenhaus,  das
zertrümmert und aufgebrochen wird.

Einsamkeit  am  Telefon.
Massenets  „Werther“  in
Düsseldorf: Katarzyna Kuncio
(Charlotte),  Sergej  Khomov
(Werther).  Foto:  Hans  Jörg
Michel

http://www.revierpassagen.de/21960/charlotte-im-puppenheim-werther-von-jules-massenet-im-aalto-theater-essen/20131202_1039


In  Düsseldorf  erschafft  Flores  dumpfe  Räume  in  formlos
fließenden Linien, in denen sich Zustände materialisieren: Die
kahlen Bäume in schrillem Licht lassen schon zu Beginn keinen
Zweifel, dass der schüchterne Traum vom Glück unter Alpdruck
steht; das großbürgerliche Souper des zweiten Aktes macht mit
seiner gewalttätigen Zuspitzung nicht nur die brutale Seite
von Alberts Charakter offenbar, sondern denunziert nachhaltig
die familiäre Idylle als zwanghaft. Im letzten Akt lässt Rechi
Werther und Charlotte nur mehr miteinander telefonieren: ein
surreal  angehauchtes  Bild  eines  finalen  Versuchs  der
Kommunikation,  den  Albert  mit  dem  Druck  auf  die
Fernsprechergabel  endgültig  unterbricht.  Damit  rückt  Rechi
Werther in die Richtung eines Depressiven: Neunzig Prozent der
Menschen, die sich umzubringen gedenken, tätigen kurz zuvor
einen Anruf, erklärt er seinen Einfall im Programmheft.

In  Rechis  Todesfilm  quälen  sich  auch  die  Szenen  unter
depressiver Last, über denen noch ein Schimmer nie erreichten
Glücks leuchten könnte. Doch Sergej Khomov ist als Werther nur
ein Erinnerungsschatten seiner selbst, mit düster fixiertem
Blick und dramatischer Schwere statt flexibler Leichtigkeit in
der  Stimme.  Katarzyna  Kuncio  als  Charlotte  ist  gefangen
zwischen  ihrem  brutal  seine  Besitzrechte  durchsetzenden
Ehemann  Albert  und  den  kompromisslos  vereinnahmenden
Gefühlsstürmen  Werthers:  Kuncio  agiert  mit  ihrem  vollen,
slawisch timbrierten Mezzosopran weniger mit finessenreichen
Zwischentönen, eher mit dem lodernden Verismo der seelischen
Qual. Der einzige Mensch, dem es gelingt, sich in diesem Drama
„außen vor“ zu halten, ist Sophie, mit viel Licht in der
Stimme gesungen von Alma Sadé.

Laimonas  Pautienius  reagiert  als  Albert  auf  den  Schmerz,
vernünftig  geliebt,  aber  nicht  leidenschaftlich  begehrt  zu
werden,  mit  offener  Aggression  –  und  stimmlich  mit  einem
festen, einfarbigen, für Massenets Musik zu groben Bariton.
Auch die Düsseldorfer Symphoniker unter Christoph Altstaedt
entscheiden sich im Zweifel für einen handfesten Klang und



gegen dynamisch-koloristisches Sfumato. Für den fiebrigen Ton
der  seelischen  Raserei,  für  den  offen  brennenden  Schmerz
bleiben die Farben zu geradlinig kühl.

In der neuen Spielzeit 2014/15 lassen sich die Aalto- und die
Rheinopern-Versionen  des  „Werther“  vergleichen:  Die
Wiederaufnahme  am  Theater  Duisburg  ist  am  6.  Dezember
vorgesehen; ab 29. März 2015 läuft Massenets Oper dann wieder
in  Düsseldorf.  In  Essen  steht  die  Wiederaufnahme  ab  11.
Dezember auf dem Spielplan – gefolgt von nur zwei weiteren
Vorstellungen am 27. Dezember und am 7. Februar 2015.

http://www.operamrhein.de/de_DE/service/informations/download

