
Orte  der  Ödnis:  Dmitri
Schostakowitschs  „Lady
Macbeth von Mzensk“ überzeugt
an  der  Oper  Frankfurt  nur
musikalisch
geschrieben von Werner Häußner | 25. November 2019
Als Katerina Ismailowa aus unruhigen Träumen erwacht, liegt
sie auf einer Rollbahre, wie man sie in der Anatomie für tote
Körper verwendet. Um sie herum ist nichts, außer einer speckig
glänzenden,  riesenhaften  Mauer,  deren  grün-blau-grau-braun
schillernder Rund alles hermetisch abschließt. Ein Ort der
Ödnis, ohne Hauch von Schönheit, Freundlichkeit, Hoffnung.

Anja Kampe als Katerina Ismailowa in Frankfurt. Foto:
Barbara Aumüller
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Kaspar Glarner hat für Dmitri Schostakowitschs „Lady Macbeth
von Mzensk“ in Frankfurt eine Dystopie geschaffen, die keinen
Ausweg zulässt. Es ist ein Ort der seelischen Gefangenschaft,
der  Unterdrückung  aller  Lebenstriebe:  Katerinas  künstlich
weiße Haare sind zwar im Chic der zwanziger Jahre geschnitten,
zeugen aber von ihrer erloschenen Seele. Eine VR-Brille muss
helfen: Doch der Ausweg ist nur virtuell; Bibi Abel lässt in
ihren Videos kitschige Blumen aufploppen. Eine Perspektive hat
diese Frau nicht.

Giftige Pilze, serviert ohne innere Regung

Anja Kampes neutral gefärbte, anfangs technisch zweifelhaft in
seifig-enge Höhe gezogene Stimme passt zu dieser abgestumpften
Frau: Ungerührt geht sie in die Knie, als ihr sadistischer
Schwiegervater Boris Ismailow einen grotesken „Liebesbeweis“
fordert.  Ohne  eine  Spur  von  Mitgefühl  befreit  sie  die
Hausangestellte Axinja (einigermaßen zahm: Julia Dawson) aus
den  Händen  ihrer  Peiniger.  Dem  brutalen  Boris  –  Dmitry
Belosselskiy singt ihn großartig mit satt strömender Stimme –
reicht  sie  ohne  Regung  die  vergifteten  Pilze.  Ihren  Mann
Sinowi – Evgeny Akimov als eitler, profilloser Protz mit genau
ausgearbeiteter Blässe – hilft sie umzubringen, als sei Mord
ein Alltagsgeschäft. Ihre abstoßende Umgebung hat sie vereist.
„Kalt  wie  ein  Fisch“,  sagt  Boris,  als  er  ihr,  um  ihre
sexuellen  Trieb  anzufachen,  violette  Unterwäsche
entgegenwirft.



Dmitry  Golovnin
(Sergei)  und  Anja
Kampe  (Katerina
Ismailowa).  Foto:
Barbara Aumüller

Dass  unter  all  den  Demütigungen  die  innere  Energie,  die
Sehnsucht  nach  Liebe  und  Zärtlichkeit,  die  seelische
Empfindung  nicht  abgestorben  ist,  offenbart  sich  in  der
Begegnung mit dem neu eingestellten Arbeiter Sergei: Dmitry
Golovnin porträtiert ihn mit funkelnd präsentem, schneidend
und  schmeichelnd  agierenden  Tenor  als  Schlange  in  einem
athletischen  Körper,  viril,  aggressiv  und  potent.  Die
Schwachstellen in Katerinas öder Existenz erfasst er sofort
und nutzt sie zielstrebig für sich. Und Anja Kampe zeigt genau
wie beabsichtigt die Gier der ausgehungerten Frau auf die
körperliche Berührung, den Kuss, die Vereinigung.

In  solchen  Momenten  kommt  die  Regie  Anselm  Webers  zu
eindrücklicher Intensität, die man in anderen Szenen vermisst.
Seine  Stärke  zeigt  der  frühere  Essener  und  Bochumer
Schauspielchef, der seit 2017 das Sprechtheater in Frankfurt
leitet, wenn es um die Begegnung von Personen geht, wenn viel
Unausgesprochenes  im  Raum  steht,  wenn  er  detailliert
aussagekräftige  Gesten  und  Gänge  einsetzt.



Die  Konzeption  von  Ensembles  dagegen  bleibt  blass  und
unscharf: Die Quälerei und versuchte Vergewaltigung der Axinja
in  einem  Ölfass  ist  unentschlossen,  weil  die  gespielte
Brutalität  nicht  bedrohend  wirkt.  Die  erste  Begegnung
Katerinas mit ihrem späteren „Serjoscha“ lässt keine Spannung
zwischen den beiden entstehen. Die böse Ironie der Polizei-
Szene im dritten Akt ist nicht überzeugend ersetzt durch die
Langeweile  einer  Schlägerbande  in  einem  abgewetzten
Wohnzimmer.  Die  detailliert  durchgestaltete  Travestie  des
Popen  (Alfred  Reiter)  lenkt  lediglich  von  der  zupackenden
Dramatik der Ereignisse ab, als bei der Hochzeit der Keller
mit der Leiche des ermordeten Sinowi geöffnet wird.

Das Glück des Abends kommt aus dem Graben

Tödliche  Pilze:  Anja  Kampe
(Katerina  Ismailowa)  und
Dmitry  Belosselskiy  (Boris
Ismailow).  Foto:  Barbara
Aumüller

Und  der  vierte  Akt  mit  einer  vordergründig  schmierigen
Sonjetka – der ansprechend singenden Zanda Švēde – bleibt in
seinem  spannungslosen  Bildaufbau  und  seiner  fadenscheinigen
Gegenständlichkeit ohne die schicksalhafte Hoffnungslosigkeit,
die sich in der Weite der Landschaft und der Öde des ewigen
Marschierens symbolisch manifestiert.

Auch Anja Kampe drückt die ultimative Demütigung Katerinas und



das Entsetzen angesichts ihrer aufkeimenden Selbsterkenntnis
eines verpfuschten Lebens mit ihrem lapidaren Timbre nicht
aus.  Empathie  fühlt  man  mit  dieser  neutral  sich  selbst
besingenden  Katerina  nicht.  So  rettet  auch  das  szenische
Ausrufezeichen  nichts,  den  –  während  des  ganzen  Abends
glänzend intonierenden und präsent agierenden – Chor aus dem
Zuschauerraum  singen  zu  lassen.  Der  „finster-satirische“
Charakter, den Schostakowitsch selbst seiner Oper zugesprochen
hat, ist mit dieser Kolportage nicht erfasst.

Das Glück des Abends liegt im Graben: Sebastian Weigle und das
Frankfurter  Opern-  und  Museumsorchester  intensivieren
Schostakowitschs illustrative und unmittelbar kommentierende
Musik so grandios, dass sich das Drama in den Noten ereignet.
In der Musik ist die innere Sehnsucht zu vernehmen, die auf
der Szene kaum durch die verschlossenen Körperhüllen scheint.
In  der  von  Weigle  zärtlich  ausgeformten  Wehmut  ist  die
Hoffnung Katerinas zu spüren, in der Begegnung mit Serjoscha
die lang vermisste innere Geborgenheit und Befriedigung zu
finden. Aber auch die bissigen, grellen, brutalen Momente mit
ihren gellenden Bläsern, den schäumenden Streichern und den
böse  meckernden  oder  atemlos  hechelnden  Holzbläsern  kommen
nicht  zu  kurz.  Dabei  lässt  Weigle  aber  nie  grob  oder
unkontrolliert spielen; er achtet auf Form und Rundung des
Tons.  Das  gibt  der  Musik  Schostakowitschs  eine  gewisse
distanzierte  Noblesse,  die  sich  von  krudem  Naturalismus
fernhält.

Musikalisch ist diese Premiere ein Triumph, szenisch rettet
man sich so eben über die Runden.

Vorstellungen am 29. November, 8. und 12. Dezember.
Info: www.oper-frankfurt.de

http://www.oper-frankfurt.de


Die  Bewältigung  einer
Überwältigung  –  Wagner  und
Mahler an einem Abend mit dem
Mariinsky  Orchester  und
Valery Gergiev
geschrieben von Martin Schrahn | 25. November 2019

Dirigent  Valery  Gergiev
inmitten  seines  Orchesters.
Foto:  Hamza
Saad/Philharmonie  Essen

Der  Mann  ist  wahnsinnig.  Setzt  zwei  Stücke  für  einen
Konzertabend  an,  die  für  sich  allein  schon  wie  gewaltige
Monolithe im Raum stehen. Platziert den ersten Aufzug aus
Richard Wagners „Die Walküre“ neben Gustav Mahlers sechste
Sinfonie.

Beide  Male  geht  es  um  Leben  und  Tod,  insgesamt  bald
zweieinhalb  Stunden  lang,  geht  es  also  wieder  einmal  ums
Ganze. Das scheint dem Manne am Pult, dem Dirigenten Valery
Gergiev,  gerade  das  rechte  Maß.  Mit  dem  Orchester  des
Mariinsky-Theaters St. Petersburg ist er nach Essen gekommen,
in  die  Philharmonie.  Es  wird  ein  Abend,  der  insgesamt
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beeindruckt, im Einzelnen aber manche Schwäche offenbart. Kein
Wunder.

Gergiev wirkt als Dirigent immer ein wenig archaisch. Wie er
dasteht mit seinem Zahnstochertaktstock, wenig Körperlichkeit
zeigt, nur ab und an einen Einsatz aus den Armen rüttelnd.
Manchmal raunt er in sich hinein, zischt oder bläst hörbar die
Luft durch die Backen. Von ihm geht eine gewisse Zuchtmeister-
Aura aus, die letzthin auch bedeutet, dass seine Disziplin die
des Orchesters sein muss. Musizierende „Indianer“ zeigen eben
keine  Schwächen,  sei  ein  Konzert  auch  noch  so  lang.  Doch
Heldentum  ist  das  eine,  die  physische  Belastbarkeit  eines
Instrumentalisten die andere Seite der Medaille. Und dann kann
schon Mal etwas aus dem Ruder laufen.

So wie im „Walküre“-Aufzug. Der ruppige Streicherbeginn, die
Sturm- und Gewittermusik, von höchster Not kündend, wirkt ein
wenig  holprig  und  nicht  wirklich  tief  schwarz.  Überhaupt
scheint Gergiev in erster Linie in Strukturen zu denken, was
die  zunehmende  musikalische  Raserei  bisweilen  ausbremst.
Andererseits gönnt sich der Dirigent die feine psychologische
Ausdeutung  des  personellen  Beziehungsgeflechts  und  agiert
betont sängerfreundlich. Die wiederum danken es mit klarster
Diktion und einem unaufdringlichen Spiel, das die Spannung
allein durch Blickkontakte hält.

Anja  Kampe  (Sieglinde)  und
Mikhail  Vekua  (Siegmund),
einander noch fremd, im 1.
Aufzug  von  Wagners
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„Walküre“.  Foto:  Hamza
Saad/Philharmonie  Essen

Denn dieser Teil aus Richard Wagners Tetralogie „Der Ring des
Nibelungen“ handelt nicht zuletzt vom Wiedererkennen. Siegmund
flieht vor Feinden und Wetter in Sieglindes Heim. Beide ahnen
zunächst, erlangen zunehmend Gewissheit, dass sie einst als
Zwillingspaar auseinandergerissen wurden. Die Freude über das
Wiedersehen  steigert  sich  zur  inzestuösen  Liebesbeziehung.
Wenn da nur nicht der widerliche Hunding wäre, Sieglindes
Gatte durch Zwangsheirat und Siegmunds Todfeind.

Dies  alles  untermalt  Wagner  mit  rauschhafter  Glut  und
 sehrendem Melos, das sich förmlich beißt mit der archaischen,
dunklen Akkordik des Hunding-Motivs. Lyrische Episoden, die
von Liebe künden, stehen neben exzessiver Leidenschaft, neben
Parlando- und Belcanto-Elementen. Ja, ausdrucksstark und schön
darf  hier  gesungen  werden,  oder,  im  Falle  Hundings,  arg
bedrohlich. Das löst Mikhail Petrenko in großer Finsternis
ein, wie andererseits die wunderbare Anja Kampe eine Sieglinde
gibt,  die  jugendliche  Unbekümmertheit  ausstrahlen  kann  wie
auch   die  weit  gefächerte  Emphase.  Ihr  Sopran  ist  gut
fundiert,  blüht  herrlich  auf,  schillert  in  verführerischen
Farben. Nur schade, dass Mikhail Vekua (Siegmund) sich vor
allem mit den deutschen Vokalen arg müht. Der Tenor verfügt
über jede Menge Metall und Kraft, sucht aber oft sein Heil in
der gekünstelten Exaltation, im Affekt.

Sei’s  drum:  Nach  einer  guten  Stunde  dieses  emotionalen
Aufbegehrens hat das Publikum – und das Orchester – eine Pause
redlich verdient. Einige wollen sich das Schwelgen in Wagners
Leitmotiven auch nicht zerstören lassen und verzichten auf
Mahlers 6. Das ist durchaus nachvollziehbar. Denn es folgen
weitere 75 Minuten wild hämmernde Rhythmik, Destruktion und
Endzeitstimmung,  nur  kurz  unterbrochen  von  einer
vermeintlichen  Idylle,  die  alsbald  schon  ins  Dramatische
abgleitet.  Ja,  Mahler  wollte  mit  seiner  Musik  eine  Welt



zimmern, doch vom puren Paradies war dabei nie die Rede. Schon
Schönberg erkannte in der 3. Sinfonie die nackte Seele eines
Menschen,  „wie  eine  geheimnisvolle,  wilde  Landschaft“,  mit
„grauenerregenden Untiefen“ und „idyllischen Ruheplätzen“.

Am  Ende  großer  Applaus.
Foto:  Hamza
Saad/Philharmonie  Essen

Und  so  ist  auch  die  Nr.  6  ein  in  musikalische  Tableaus
gegossener Daseinskampf, der indes in der Katastrophe endet.
Zwei wuchtige Hammerschläge im Finale besiegeln das Desaster
eines imaginären Helden, zugleich stehen sie für den Zerfall
tönender  Struktur.  Es  ist  ein  Schlagen  und  ein  Toben,
Aufjaulen und Zerbröseln im Orchester, dass wir den Wagner vom
Beginn  des  Konzerts  nur  noch  einer  fernen  Vergangenheit
zuordnen wollen.

Fast stoisch allerdings steht Valery Gergiev das alles durch,
legt auch hier Strukturen frei, nimmt dem Ganzen jedoch die
letzte Entäußerung. Das Orchester gerät konditionell und in
puncto  Genauigkeit  ohnehin  an  seine  Grenzen.  Mahlers
Raumklangeffekte  wollen  sich  nicht  einstellen.  Und  den
wenigen, von Herdenglocken durchtränkten Idyllen, fehlt die
Nähe zur Transzendenz, zur Erhabenheit.

Am Ende (natürlich) jede Menge Applaus, doch ein wenig darf
sich das Publikum auch selbst feiern. Für die Bewältigung
einer Überwältigung.
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Premierenfieber:  Die
Triennale  vor  einem
„Tristan“-Wagnis
geschrieben von Martin Schrahn | 25. November 2019

"Tristan"-Komponist
Richard  Wagner  in
Luzern  1868.

Willy  Decker  wirkt  ein  bisschen  müde.  Was  er  unumwunden
zugibt. Die Doppelbelastung als Intendant der Ruhrtriennale,
zugleich  als  Regisseur  der  Eröffnungspremiere,  Wagners
„Tristan und Isolde“, mache sich eben bemerkbar. Doch Decker
hat noch Elan genug, während einer Pressekonferenz eben über
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diese  Produktion  zu  sprechen,  über  ihre  Verankerung  im
Gesamtprogramm und das Wagnis, das hier eingegangen werde.

Decker redet emphatisch, wenn er seine Künstler lobt, und
wirkt nachdenklich, wenn er das ganze Unterfangen, Wagners
„Tristan“  in  der  Bochumer  Jahrhunderthalle  zu  realisieren,
eben als Wagnis bezeichnet. Eine Inszenierung, die gegen den
Mainstream  gerichtet  sei,  ein  Versuch  zudem,  sich  als
Regisseur selbst zu vergessen. Wer mag, kann hinter diesen
Worten durchaus Zweifel heraushören.

Decker  sagt  aber  auch:  „Die  Wahl  des  ,Tristan’  war  ohne
Alternative“. In dieses Werk habe der Komponist Richard Wagner
buddhistisches Gedankengut transferiert. In diesem Sinne könne
etwa  Tristans  Fieberwahn  im  3.  Akt  als  eine  Art  Nahtod-
Erfahrung  gedeutet  werden.  Wagner  habe,  ausgehend  von  der
Schopenhauer-Lektüre,  viel  über  den  Buddhismus  gelesen  und
sinniert.

Zur  Erinnerung:  Willy  Deckers  „Triennale“-Intendanz,  die
diesen  Herbst  zuende  geht,  hat  sich  über  drei  Jahre  drei
Weltreligionen zugewandt. Dem Judentum, Islam und nunmehr dem
Buddhismus. Gedichte japanischer Zen-Meister werden gelesen,
eine  Ausstellung  im  Museum  Bochum  begibt  sich  mit
zeitgenössischer asiatischer Kunst auf „Buddhas Spur“, es gibt
Konzerte experimenteller Art und vieles mehr. In dieses Umfeld
passe auch der „Tristan“ – in der Loslösung von Ort und Zeit.

Der Ort ist in diesem Fall die weiträumige Jahrhunderthalle.
Decker  lobt  die  Spielstätte  als  Alternative  zum  alten
Guckkastenprinzip. Die Sopranistin Anja Kampe, die Isolde der
Produktion,  spricht  von  den  tollen  Möglichkeiten,  die  die
Halle biete. Dirigent Kirill Petrenko aber relativiert. Er
habe die Realisierung dieses klangsinnlichen Stücks als große
Herausforderung  angenommen.  Man  müsse  sehr  an  der  Dynamik
feilen,  schließlich  sei  dies  nicht  der  Wiener
Musikvereinssaal. Der Klang sei letzthin nicht festzuhalten.
Ein Schelm, der auch in diesen Worten Zweifel erkennt? Kein



Problem hatte Petrenko indes mit der Wahl des Orchesters. Die
Duisburger Philharmoniker habe er sich als Partner gewünscht.

Kein Zweifel: Dieser „Tristan“ wird auch zur Herausforderung
fürs  Publikum.  Schließlich  gehöre  zum  Regieansatz,  wie
Sopranistin  Anja  Kampe  es  betont,  dass  nicht  immer  zum
Auditorium hingesungen werde. Zudem wird es einige, wenn auch
sparsam eingesetzte Video-Projektionen geben. Kurze Sequenzen,
die den Lebenskreislauf zwischen Geburt und Tod illustrieren
sollen.

 

Die  Premiere  von  „Tristan  und  Isolde“  am  27.8.  ist
ausverkauft. Weitere Vorstellungen gibt es am 31. August sowie
am 3., 9., 13., 17. und 20. September. www.ruhrtriennale.de

 

http://www.ruhrtriennale.de

