
Zerbrechliche  „Realität“:  In
Mönchengladbach und Frankfurt
spielen zeitgenössische Opern
mit Wahn oder Wirklichkeit
geschrieben von Werner Häußner | 6. Februar 2018

Der Mann, der seine
Frau mit einem Hut
verwechselte,  wird
in  Rheydt  von
Andrew  Nolan
dargestellt.  Seine
Frau  Mrs.  P.  ist
Debra  Hays.  Foto:
Matthias Stutte

Die Oper und der Film sind von allen Künsten vielleicht am
besten  geeignet,  unterschiedliche  Wahrnehmungs-  und
Bewusstseins-Ebenen  sinnlich  darzustellen.  Die  Musik
ermöglicht  es,  Tatsachen  und  Vorstellungen,  Gegenstand  und
Begriff, Außen und Innen, die äußere empirische und die innere
seelische Welt quasi gleichzeitig zum Vorschein zu bringen.
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Die  psychische  Störung,  der  „Wahnsinn“,  ist  dafür  ein
Ausdrucksmittel, das in der Oper eine lange und erfolgreiche
Karriere hinter sich hat.

Dass dieser geistige Extrem- oder Ausnahmezustand auch in der
zeitgenössischen Oper nicht vergessen ist, zeigen in diesem
Tagen  zwei  bemerkenswerte  Neuinszenierungen:  In  Rheydt  hat
Robert Nemack – als Wiederaufnahme aus der letzten Saison aus
Krefeld – Michael Nymans Kammeroper „Der Mann, der seine Frau
mit einem Hut verwechselte“ auf die Bühne gebracht; Frankfurt
zeigt  im  Bockenheimer  Depot  „Enrico“  des  in  Düsseldorf
lebenden Komponisten Manfred Trojahn.

In beiden Opern wird auf je eigene Weise „Realität“ in Frage
gestellt: Nyman geht auf der Basis einer Erzählung von Oliver
Sacks  von  einem  medizinischen  Befund  aus,  einer  visuellen
Agnosie. Trojahn adaptiert ein Drama von Luigi Pirandello, in
dem  es  um  Maskerade,  Täuschung  und  das  Verschwimmen  von
Wirklichkeit geht.

Ein rotes Etwas mit grünem Anhängsel

Im Theater von Mönchengladbachs Stadtteil Rheydt sitzen die
Zuschauer  auf  der  Bühne  um  eine  Scheibe,  auf  der  die
Lebenssphäre des Doktor P. aufgebaut ist: Der begabte Musiker
und  berühmte  Sänger  war  in  zunehmendem  Maße  außerstande,
Gesichter zu erkennen und konnte seine Studenten nur noch an
der Stimme identifizieren. Mehr noch: Er sah auch Gesichter,
wo keine waren, und konnte Gegenstände nicht mehr zutreffend
mit einem Begriff belegen. Eine Rose etwas beschreibt er als
rotes, gefaltetes Etwas mit grünem Anhängsel. Da Dr. P. aber
ein ausgezeichneter Musiker ist, organisiert er seine Welt mit
musikalischen Begriffen und findet sich so im Alltag zurecht.

Oliver  Sacks,  der  selbst  Neurologe,  Musiktheoretiker  und
erfolgreicher  Autor  allgemeinverständlicher  Sachbücher  war,
erinnert  in  dieser  Geschichte  daran,  wie  fragil  unsere
Fähigkeit  ist,  zu  erkennen  und  zu  verstehen:  Unsere



Koordinatensysteme  sind  alles  andere  als  „objektiv“;  unser
Gehirn spielt uns seltsame oder erschreckende Streiche.

Szene  aus  Michael  Nymans
Kammeroper mit Andrew Nolan
(Dr.  P.,  links),  dem  Arzt
Dr.  S.  (Markus  Heinrich,
Mitte)  und  Mrs.  P.  (Debra
Hays). Foto: Matthias Stutte

Nymans  Kammeroper  nimmt  die  Zuschauer  in  fünfzehn  Szenen,
einem Prolog und einer abschließenden Prognose mit hinein in
die  erstaunliche,  manchmal  befremdliche,  manchmal  skurril-
komische Welt des Dr. P. Ein Arzt, Dr. S., tritt an ein
Rednerpult, als halte er einen Vortrag auf einem medizinischen
Kongress,  kommentiert  die  Szenen,  als  seien  sie
Versuchsanordnungen oder Fallbeispiele und gibt am Ende eine
wissenschaftliche Einschätzung. Markus Heinrich gestaltet den
seriösen, aber auch mitfühlenden Mediziner mit der nötigen,
distanzierenden Seriosität.

Wir können mit der erschütterten Beziehung zur Realität – wie
der Patient Dr. P. – mit rührend-wissender Heiterkeit umgehen:
Andrew Nolan verkörpert den kultivierten älteren Herrn, der
sich  mit  Hilfe  seiner  umsorgenden  Frau  (sensibel  in  der
Darstellung, aber leider nicht immer textverständlich: Debra
Hays) auch in der Unbill der ihm entfremdeten visuellen Welt
zurechtfindet. Ein Mensch, der seine Würde gerade in seiner
Begrenztheit findet.



Die Bühne von Clement und Sanôu, ein sorgfältig ausgestattetes
Wohnzimmer, spielt mit dem Realismus-Begriff, wenn sich eine
Stehlampe  nach  oben  verabschiedet  oder  der  Flügel  sich
spaltet, sobald die Scheibe beginnt, sich zu drehen. Michael
Preiser und seine sieben Musiker lassen die sanft harmonisch
angelegte Musik Nymans weich und samtig die Stimmen umspielen;
ihr Minimalismus ist anders als bei Philip Glass oder John
Adams vor allem auf verschmelzenden Wohlklang angelegt. Die
Zuschauer bleiben berührt und – im besten Fall – auch ein
wenig irritiert zurück.

Eine böse Maskerade als konstruierte Wirklichkeit

Holger  Falk  als
Enrico  in  Manfred
Trojahns
gleichnamiger  Oper
in Frankfurt. Foto:
Barbara Aumüller

So  versöhnlich  und  kuschelig  geht  es  in  Manfred  Trojahns
„Enrico“ nicht zu: Die „dramatische Komödie“ geht nicht von
der einfühlenden Sympathie mit einem Patienten aus, sondern
stellt die „Krankheit“ von vornherein in Frage: Vor zwanzig
Jahren fiel ein Mann namens Enrico bei einer Maskerade vom



Pferd, bei der er König Heinrich IV. dargestellt hat. Aus
seinem Koma erwacht, wird er Opfer seiner Freunde, die ihm
vorspielen, er sei tatsächlich der mittelalterliche deutsche
Herrscher.

Nach zwanzig Jahren soll das Spiel mit Hilfe eines Arztes
aufgelöst werden. Aber die Realität der Maskerade hat längst
alle Beteiligten eingeholt und in ihre Wahnwelt gezwungen.
Fragt sich nur, wo der vermeintliche König steht: Glaubt er an
seine Rolle? Hat er jemals daran geglaubt, Heinrich IV. zu
sein? Ist er derjenige, der mit seiner Umwelt spielt statt
jene mit ihm? Und sind die Akteure der zynischen Komödie nicht
selbst längst in ihrer Spielwelt aufgegangen?

Tobias Heyder macht aus dieser faszinierend vielschichtigen
Geschichte  ein  spannend  verdichtetes  Kammerspiel,  für  das
Britta Tönne (Bühne) und Verena Polkowksi (Kostüme) den Schein
fragmentarisch  oder  hyperrealistisch,  die  Handlungsebene
schattenhaft, theatralisch, bisweilen mit einem grotesken Zug
ausstaffieren: Die Bücherwand, die am Ende ausgeräumt wird und
den Blick auf ein Foto des nächtlich erleuchteten Frankfurt
freigibt, steht für die virtuelle Realität der Romane – aber
die Fotografie ist auch nur vermeintlich wirklichkeitstreu.

Holger  Falk  hält  die  Figur  des  Enrico  –  fabelhaft
charakterisierend gesungen – in der Schwebe. Der Wahn wirkt
nicht gespielt, der Fall in die Selbsterkenntnis hat einen
Rest des Unaufgelösten: Einbildung, Hirngespinste, Weltflucht
oder Wachtraum? Heyder hütet sich, Eindeutiges zu behaupten;
das böse Spiel will sich nicht auflösen, der Mord am Ende ist
nur furchtbar konsequent.

Meisterwerk der Andeutung und Verdichtung



Manfred  Trojahn.
Foto: Werner Häußner

Trojahns  Musik  ist  ein  Meisterwerk  der  Andeutung,  der
doppelbödigen Verdichtung bei gleichzeitiger Distanz vor jeder
„romantischen“ Verschleierung – doch gerade das ermöglicht der
Musik, romantische Vielschichtigkeit einzuholen. Roland Böer
entlockt  dem  kleinen  Ensemble  vielfarbige  Klangfacetten,
gläsern unbestimmt, grell aufblitzend, mit kühlem Schmelz oder
grantiger Härte kammermusikalisch fein oder wuchtig zupackend.

Auf der Bühne stehen Frankfurter Sängerinnen und Sänger, die
ein weiteres Mal beweisen, wie richtig Intendant Bernd Loebe
mit  seiner  langfristig  angelegten  Ensemblebildung  liegt:
Juanita Lascarro als präzise artikulierende Marchesa Matilda,
Sebastian Geyer als differenziert Wort und Klänge wägender
Belcredi, Angela Vallone als aparte Frida, Dietrich Volle als
posaunengestützte medizinische Pseudo-Autorität, Theo Lebow,
Peter Marsh, Samuel Levine, Björn Bürger, Frederic Jost und
Doğuş  Güney  in  spritzigen,  komödiantisch  zugespitzten
Ensembleszenen, die an Rossini, aber auch an skurrile Momente
bei Igor Strawinsky oder Bohuslav Martinů erinnern.

Die  Oper  wurde  1991  in  Schwetzingen  uraufgeführt;  die
Inszenierung in Frankfurt zeigt, dass es sich lohnt, immer
wieder auf zeitgenössische Werke aufmerksam zu machen, ohne



stets auf den Hype der Uraufführung zu kalkulieren. „Enrico“
ist eine Empfehlung fürs Repertoire.

Wagner-Jahr 2013: „Rienzi“ in
Krefeld  oder  das  Scheitern
eines Ideals
geschrieben von Werner Häußner | 6. Februar 2018
Ein Riss durchzieht die Bühne, mal blutrot leuchtend, mal in
giftigem Pink strahlend. Oder ist es eine Fieberkurve, ein
Schützengraben, eine Börsengrafik?

Thomas Gruber hat für den Regisseur Matthias Oldag in Krefeld
wieder  einmal  (wie  schon  bei  Poulencs  „Dialogues  des
Carmélites“ in Gera) einen schwarzen Kasten gebaut, dessen
Boden  und  Wände  programmatische  Texte  zeigen:
Zeitungsausschnitte über Syrien, die Ukraine – und das Rom vor
800 Jahren. Damals lebten die Päpste im Asyl in Avignon, war
das antike und christliche Haupt der Welt zerrissen zwischen
machtgierigen Parteien Vieh züchtenden Stadtadels, wurde in
unbedeutenden Verhältnissen ein Junge namens Nicola geboren,
der später als Cola di Rienzo zu einer der schillerndsten
Figuren des späten Mittelalters wurde.
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Ein  Riss  spaltet  die
gesellschafttlichen  Gruppen
in  „Rienzi“  in  Krefeld,
sinnlich  erfahrbar  auf
Thomas  Grubers  Bühne.  Alle
Fotos:  Theater  Krefeld-
Mönchengladbach

Die  Buchstaben  auf  der  Bühne  wollen  uns  sagen:  Hier,  in
Richard Wagners „Rienzi“, wird ein Ideendrama durchgespielt,
hier  geht  es  nicht  um  Liebe  und  scheiternde  Beziehungen,
sondern um Aufstieg und Fall eines Menschen, der eine Idee in
sich trägt, sie fanatisch verfolgt und schließlich scheitert:
Die  gewaltigen  roten  Buchstaben,  die  den  Namen  „Rienzi“
bildeten, liegen im fünften Akt von Wagners Großer Oper wie
Trümmer verstreut; der Chor, der sie  beiseite räumt, bildet
für  einen  Moment  daraus  scheinbar  zufällig  „INRI“,  die
Aufschrift auf Jesu Kreuz.

Jesus, Hitler und Rienzi

Rienzi als „politischer“ Christus? Ein Mensch, der sich um
eines höheren Ziels, eines Ideals willen opfert? Der wie Jesus
aus dem Weg geräumt wird, als er den Mächtigen im Wege steht?
Ein Charismatiker, der seine Verführungs-Macht von Gott zu
haben glaubt und sich einzig durch den „Himmel“ rechtfertigt?
Oldags Bezüge wollen theologisch nicht korrekt sein, aber sie
benennen einzelne Aspekte, die sich auch in der Passion Jesu
entdecken lassen. Doch sie lassen auch an eine gespenstische
Parallele  denken,  die  in  einem  Text  Saul  Friedländers  im
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Programmheft angesprochen wird: An die von Hitler und Rienzi,
die sich beide von der „Vorsehung“ berufen fühlten und beide
als  von  jedem  Zweifel  ungetrübte  Fanatiker  ihre  Mission
verfolgten.

Die  Stoßrichtung  von  Oldags  Krefelder  Neuinszenierung  der
dritten Oper Wagners geht freilich in eine andere Richtung: Es
geht  um  das  Scheitern  einer  humanen  Befreiungs-Idee  aus
äußeren  politischen,  aber  auch  inneren  psychologischen
Gründen. In der Gestalt des – in jedem Moment überlegt und
glaubwürdig agierenden – Sing-Schauspielers Carsten Süß ist
Rienzi  zunächst  ein  vom  Ideal  der  „hohen  Roma“  beseelter
Charismatiker, der das Volk befreien will aus der Umklammerung
der Orsini und Colonna – düstere Geld- und Machtmenschen, an
denen das einzig Edle die Marke ihrer Zocker-Anzüge ist.

Auf dem Höhepunkt der Macht:
Carsten Süß als Rienzi und
der Chor.

Dass es vor allem um viel Geld geht, will der vierte Akt
zeigen:  Die  Abwärtskurve  der  Kurse  und  die  fallenden
Notierungen bilden den Rahmen, in dem sich die Nobili und die
vordem von Rienzi aus ihrer Umklammerung befreite Kirche in
Gestalt des päpstlichen Legaten (Matthias Wippich) gegen den
Tribun verschwören. Die zunehmende Fanatisierung Rienzis, die
das Konzept des freien Rom zunehmend zu einer politischen Idée
fixe  degenerieren  lässt,  bleibt  angesichts  der  massiven
Kürzungen nur skizzenhaft wahrnehmbar: Jede Bühne, die das
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monumentale Sechseinhalb-Stunden-Stück Wagners bringen will,
steht vor diesem Problem. Aber es passt auch zum Konzept: Es
liegt  nahe,  dass  Oldag  in  Rienzi  eher  die  scheiternde
politische  Utopie  Wagners  im  vorrevolutionären  Deutschland
entdecken  will.  Oder,  grundsätzlicher  genommen,  die
misslingende Idee einer Erlösung einer Gesellschaft vom Bösen.
Das  hat  ja,  politisch  gesprochen,  nicht  einmal  Jesus
geschafft.

Aus Oldags Sicht ist es somit auch sinnvoll, die privaten
Stränge der Handlung, vor allem die Liebesgeschichte zwischen
Irene und dem zur Feind-Partei gehörenden Adriano Colonna, nur
marginal  anzudeuten.  Immerhin  belässt  er  Adriano  seine
wundervolle Szene im Dritten Akt, die den 29jährigen Wagner
auf  der  Höhe  psychologisch-musikalischer
Charakterisierungskunst seiner Zeit zeigt – eine Fähigkeit,
die  freilich  schon  zehn  Jahre  zuvor  in  den  „Feen“  weit
entwickelt  war.  Mit  Eva  Maria  Günschmann  steht  die  beste
Sängerin des Abends auf der Bühne: eine schlanke Gestalt, auch
in der Stimme ohne pseudo-dramatische Verdickung, gesegnet mit
einem adeligen Timbre und soliden technischen Grundlagen.

Das Ende eines Narrenkönigs

Rienzi  endet  als  Narrenkönig:  Die  Königskrone,  die  er  im
ersten Akt zurückweist – er will lediglich „Tribun“ sein –,
setzen ihm die Nobili als Parodie aus glänzender Pappe aufs
Haupt. Wie der Gottesnarr in Mussorgskys „Boris Godunow“ irrt
er durch den blutroten Graben, der sein Rom spaltet. Am Ende
steht das Feuer: Rienzi und seine Schwester Irene werden mit
Benzin übergossen; jemand gibt ihm ein Feuerzeug in die Hand,
ein roter Vorhang fällt …



Untergang  im  Feuer  –  ein
beziehungsreiches Bild, auch
zur Rezeptionsgeschichte des
Werks,  das  Hitlers
Lieblingsoper  war.

Ist er Zufall, der Gedanken an die Verbrennung von Hitlers
Leiche im Hofe der Reichskanzlei, mitten im finalen Feuer auf
Berlin? Und damit der behutsame Verweis auf die unglückliche
Rezeptionsgeschichte  des  „Rienzi“  als  Hitlers  Lieblingsoper
und Begleitmusik zu den Nürnberger Parteitagen? Philipp Stölzl
hat in seiner Berliner Inszenierung die Parallelen zwischen
Rienzi und modernen Diktatoren drastisch herausgestellt. Dass
sich Oldag und seine Kostümbildnerin Heike Bromber nicht auf
diesen  Weg  einlassen,  nimmt  seiner  Inszenierung  nichts  an
Brisanz. Nicht immer führt eine explizitere Bildsprache auch
zu überzeugenderen Ergebnissen.

Ausschweifender Zugriff auf musikalische Mittel

Musikalisch gibt es viel Lärm zu vermelden: Das liegt an der
Instrumentierung, aber auch an Mihkel Kütson, der das gut
aufgelegte  Orchester  die  hochfliegende  Musik  mit  aller
Inbrunst und ungehemmtem Willen zum Glanz spielen lässt. Es
liegt  auch  an  Wagners  ausschweifendem  Zugriff  auf  alle
musikalischen Mittel seiner Zeit: Aubers Hymnen und Gebete aus
„La Muette du Portici“, Halévys groß angelegte Finali in „La
Juїve“, Bellinis krachende „Norma“-Chöre, Rossinis Feuer aus
„Guillaume Tell“. Und dazwischen immer wieder Vorboten seiner
Weiterentwicklung  in  Richtung  der  „Tannhäuser“-Romantik.
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Manchmal  hätte  Kütson  den  Furor  des  Wagner’schen
Totalitarismus bremsen sollen; die anfangs erhaben-gluckisch
gedehnte Ouvertüre wird zu rasch zu laut und kennt dann keine
Steigerung mehr. Und Sänger wie die arg kopfig-enge Anne Preuß
(Irene) haben gegen die Klangüberflutung keine Chance.

Krefeld schafft es tatsächlich, die Riesenpartien des Stücks
ansprechend  zu  besetzen:  Carsten  Süß  meistert  sein
Grundproblem mit einer wenig resonanzreichen Höhe und punktet
vor allem mit psychologisch begründeten Klangschattierungen im
Zentrum.  Hayk  Dèinyan  ist  als  Steffano  Colonna  ein
unheimlicher  Finsterling,  dessen  standardisierter
Geschäftsleute-Dress  die  häßlich  enthumanisierte  Gier  nur
mühsam verhüllt; auch sein grollend dumpfer Bass passt zu
dieser Rolle. Der andere Clanchef, Paolo Orsini, wirkt bei
Andrew Nolen eher wie ein abgedrehter Ex-Hippie, der seine
langen Haare behalten und seine Brust mit billigen Blechorden
behängt hat. Walter Planté und Thomas Peter überzeugen mit
durchsetzungsfähigen Stimmen als beflissene Stützen der Macht.
Maria Benyumova löst die gewaltige Aufgabe, den Chören Format
zu geben, mit glücklicher Hand.

In Krefeld wird momentan unter Generalintendant Michael Grosse
ehrgeiziges  Musiktheater  gemacht:  „Rienzi“  ist  die  einzige
Neuinszenierung  des  Wagner’schen  Frühwerks  in  diesem
Jubiläumsjahr  im  deutschsprachigen  Raum;  lediglich  in  Rom
kommt im Mai dieses ur-römische Thema noch auf die Bühne. Das
verdient  angesichts  der  lahmenden  Wagner-Routine  an  manch
großem Haus Hochachtung. Aber „Rienzi“ ist – und das spricht
noch mehr für Krefeld-Mönchengladbach – ein Glied in einer
Kette,  zu  der  solche  Perlen  wie  Tschaikowskys  „Mazeppa“,
Nielsens „Maskarade“, Puccinis „Suor Angelica“ und „Le Villi“
und die „Lustigen Nibelungen“ von Oscar Straus gehören: Ein
Spielplan,  dem  in  seiner  vielfältigen  Entdeckerfreude  nur
wenige andere Theater an die Seite zu stellen sind.


