Zuriick in den Sumpf: Jean-
Philippe Rameaus
nachdenkliche Komodie
,Platée” am Theater Hagen

geschrieben von Werner Haullner | 26. Februar 2026

Noch wahnt sich Platée vor einer sensationellen
Hochzeit, aber das Ungluck kindigt sich ahnungsvoll an:
Theodore Browne als Platée und Tanzer des Balletts
Hagen. (Foto: Leszek Januszewski)

Wer aus dem Sumpf kommt, kehrt in den Sumpf zuriick. Und wer
vom Olymp herabsteigt, erhebt sich nach einem amiisanten
Kurzausflug in die Welt der Sterblichen wieder auf den
Gottergipfel. In Jean-Philippe Rameaus ,Platée” sind die
Verhaltnisse klar.

Wer Grenzen verletzt, wird verlacht. Das betrifft Menschen wie
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Gotter. Auch ein merkwurdiges Zwischenwesen, die Sumpfnymphe
Platée, ist von diesen gesellschaftlichen Regeln betroffen.
Auf ihre Gefuhle, auch auf ihre Vestiegenheiten, kommt es
nicht an. Ihr wird ubel mitgespielt; das Lachen, das ihre
Desillusionierung begleitet, ist grausam.

Das mag fur den Versailler Hof anno 1745, als Jean-Philippe
Rameaus opéra-ballet ,Platée” =zur Unterhaltung der
Hochzeitsgaste des Dauphin Louis Ferdinand und seiner Braut
Maria Teresa von Spanien uraufgefihrt wurde, belustigend
gewesen sein. Heute wirkt dieses Shaming einer ,hasslichen”
Person eher peinlich. Platée, die von ihrer Attraktivitat
uberzeugte, auf erotische Mannerkontakte erpichte Nymphe, wird
Opfer ihrer illusionaren Wunschtraume und Spielball einer
hedonistischen Gesellschaft.

Denn um seine Frau Juno von 1ihrer Eifersucht zu kurieren,
lasst sich Jupiter auf ein makabres Spiel ein. Der
geschmeichelten Platée wird eine Hochzeit mit dem notorisch
fremdgangerischen antiken Gotterchef versprochen. Kurz vor den
Treueschwiuren auf der inszenierten Vermahlung platzt die
alarmierte Juno herein, reiRt Platée den Schleier vom Kopf und
bricht angesichts ihrer ,Hasslichkeit” in Gelachter aus.
Eifersucht geheilt, GoOtterpaar befriedet. Die arme Nymphe kann
sehen, wo sie bleibt.

Neues Biotop fiir antike Figuren



Noch ist Zimmermadchen Platée positiv
gestimmt, wie auch die tanzende
Allegorie hinter 1ihr verdeutlicht
(Maria Sayrach Bard). (Foto: Leszek
Januszewski)

Heute sind die mythologischen Konstellationen nicht mehr ohne
weiteres durchschaubar; eine Regie muss also — ahnlich wie bei
Jacques Offenbach — Plausibilitat mit verstandlichen
szenischen Chiffren erzielen. Denn die Behauptung ist ja, dass
eine Oper von damals auch fur Menschen von 2026 bedeutsam sein
kann.

In Hagen hat Regisseurin Anja Kihnhold dafiur das Biotop eines
noblen Hotels gewahlt — ein sozialer Raum, in dem Hierarchien
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und Zuordnungen eindeutig genug funktionieren: Die
Oberschicht, die zu Beginn ein Ehejubilaum feiert, wird
gestutzt von einer Kaste von Organisatoren und Managern. Unten
trollt das ungeschickte Zimmermadchen Platée durch die Salons,
mit seinen Kopfhdérern udber den Ohren von der Welt abgeschirmt
und in seine Traume versponnen.

Ein klares Schema. Es soll, so der Prolog, zur Erheiterung und
Korrektur von Menschen und GOttern zum Schein durchbrochen
werden. Thespis, in der antiken Uberlieferung der Erfinder der
Tragddie, nimmt die Sache in die Hand, angeleitet von der Muse
der heiteren Theaterkunst, Thalia. Mit von der Partie sind
Amor, der Gott der Liebe, ohne den eh nichts geht, und Momus,
die Verkorperung des scharfzungigen Spotts, dessen Neigung zum
Zynismus vor nichts zuruckschreckt. Das ganze Spektakel steht
unter der Schirmherrschaft von Bacchus: Der Gott des Weines,
so heiRt es, sei auch der Vater von Ehrlichkeit, Wahrheit und
Freiheit.

Tanz als Handlungstrager

Kihnhold setzt dieses antike Personal schlussig und
detailverliebt in nahbare Menschen unserer Zeit um. Gestutzt
durch die Ausstattung von Julia Katharina Berndt, spielt sie
aber auch auf ihre mythische Abkunft an. So verhindert sie
eine platt-realistische Vergegenwartigung. Amor darf also
durchaus mit Fluagelchen, Pfeil und Bogen auftreten — und wenn
der atzende Momus im entscheidenden Moment die Rolle des
Liebesgottes Ubernimmt, ist das ein beredtes Zeichen: Was
Platée vorgegaukelt wird, ist eben keine Liebe, sondern eine
zynische Ausbeutung ihrer Wunschtraume. Auch hinter der
drehbaren Fassade des Hotelsaals zeigen Streben, Stiutzen und
holzerne Platten: Hier wird eine Tauschung aufgebaut.

Rameaus Werk basiert auf der von Jean-Baptiste Lully und André
Campra entwickelten Form des opéra-ballet, gibt dem Tanz aber
eine tragende Rolle fur die Handlung. Kihnhold vertieft diese
Funktion noch, indem sie zum Beispiel den Auftritt des Gottes



Merkur durch eine Entourage von Tanzern betont oder dem
Erscheinen Jupiters im zweiten Akt den deutlichen Touch einer
»Inszenierung” gibt. Am wichtigsten werden die tanzenden
Begleitfiguren fir Platée: Sie verkdérpern ihre Antriebe,
Gefuhle und Konflikte und kehren das Innenleben des
introvertierten Geschopfs nach auBen. Das wird vor allem gegen
Ende hin bedeutsam, wenn Platée im Hochzeitskleid dem nahen
Ende der Tragikomodie entgegentaumelt und von zwei schwarz
gefiederten Unglicksgeistern umtanzt wird. Giovanni De
Domenico choreografiert solche Szenen dynamisch, fordert von
den Tanzenden eine beredte Korpersprache.

Dass Platée anders ist als die anderen, hat schon Rameau in
seiner Rollenbesetzung bericksichtigt: Die Nymphe ist das
seltene Beispiel einer Travestierolle, geschrieben fur einen
yhaute-contre”, einen hohen franzosischen Tenor. Hagen hat mit
Theodore Browne eine vortreffliche Besetzung gefunden. Er
singt nicht hauchig oder falsettiert, sondern gibt Platée ein
kraftvolles klangliches Profil, wie es auch wvonm
Urauffuhrungssanger Pierre Jelyotte berichtet wird.

Tolles Ensemble fiir anspruchsvolle Partien



Hotelpersonal mit mythischen
Anklangen: Nike Tiecke als Amour und
Hagen-Goar Bornmann als Momus, ein
wenig an Andy Warhol erinnernd.
(Foto: Leszek Januszewski)

Die verrutschte blauliche Pericke (Anna Klaus verantwortet die
Maske) und der Schatten eines Vollbarts geben der Figur den
Touch der Queerness; sie fallt aus der gesellschaftlichen
Kategorisierung heraus. Browne legt seine Rolle in einigen
Szenen allerdings zu drastisch im Sinn einer konventionellen
Komik aus, was ihrer Verblendung die melancholische Seite
nimmt. Am Ende bleibt Platée von ihrer bodsen Erfahrung
ungebrochen — ihr Abgang unter Drohungen, bei dem sie die
positiven allegorischen Gestalten ihrer Tanzbegleitung



mitnimmt, hat beinah etwas shakespearehaft Erhabenes. Der
Sumpf nimmt ein verandertes Wesen auf.

Hagen hat fur die teils fordernden, teils unangenehm liegenden
Partien ein — mit wenigen Ausnahmen — mehr als adaquat
singendes Ensemble aufzubieten, das dank seiner Spiel- und
Gestaltungsfreude die Anspruiuche der artifiziellen Musik des
18. Jahrhunderts erfrischend erfullt.

Das gilt etwa fur die aus dem Musical kommende Nike Tiecke
(demnachst in Hagen auch als Maria in der ,West Side Story"),
die als Amour eine leichte, unverkrampfte Tonbildung mit
lockerer Flexibilitat verbindet. Der noble Bariton von Dong-
Won Seo gibt dem Jupiter ein Flair von Seriositat, aus dem
aber auch der im Zweifelsfall rucksichtslose Machtmensch
spricht. In der kleinen, aber entscheidenden Partie seiner
Frau glanzt Hyejun Melania Kwon: Eine Juno, die schon viel zu
oft enttauscht wurde, um noch Illusionen oder gar Traume zu
hegen — das Gegenteil Platées.

,Blodsinn” in Revue-Glamour




Paraderolle fur Angela Davis (Bildmitte): Die Muse
Thalie und ,La Folie“, beide mit glamourdsen Auftritten.
FiUr die erkrankte Sangerin sprang am 22. Februar Shira
Patchornik ein. (Foto: Leszek Januszewski)

Eine Paraderolle fur Ensemblemitglied Angela Davis ist der
glamourose Auftritt von ,La Folie” im Zentrum der Oper. Sie
war am Vorstellungstag erkrankt; an ihrer Stelle sprang Shira
Patchornik ein, angereist aus Brussel, wo sie im Marz die Ilia
in Mozarts ,Idomeneo” singen wird. Patchornik, die bereits in
Prag als Folie erfolgreich war, spielt im Prolog die Muse
Thalie mit Anklangen an Marilyn Monroe und Madonnas ,Material
Girl"” lustvoll aus, hat ihren groflen Auftritt dann aber in der
als Revuenummer gestalteten Szene im zweiten Akt.

Ihr mit ,Wahnsinn® unzureichend Ubersetzter Name — er bedeutet
eher so etwas wie heiteren Blodsinn — sagt schon, um was es
geht: Die ernste Warnung hinter ihren Uberschaumenden
Koloraturen wird nicht erkannt, sturzt aber die auf ihre
erwartete Standeserhohung fixierte Platée in ernste, im Tanz-
Intermezzo ausgedrickte Verwirrung. Patchornik singt schlank
und elegant, im rechten Moment nachdrucklich gestlutzt: eine
souverane Diva. Als Thespis und Mercure wie immer eine sichere
Bank: Anton Kuzenok mit prasentem, sich freisingendem Tenor.

Fir die musikalische Leitung hat Hagen mit Nicholas Kok einen
Kenner der Materie gewonnen. Seine Ideen im Blick auf
rhythmische Details, markante Artikulation, straffen,
energischen Klang bei den Streichern garantieren einen
kurzweiligen Abend. Das Philharmonische Orchester Hagen
animiert er zu einer fabelhaften, stilistisch Uberzeugenden
Performance. Bewundernswert auch, wie vielseitig sich die
Musiker bewahren. Ob ,La Traviata“ oder ,West Side Story“, ob
Urauffuhrung oder barockes Meisterwerk: Die Hagener geben sich
keine BloBe. Ein Lob der ,Provinz“: Vor 50 Jahren ware diese
Flexibilitat noch nicht moglich gewesen.

Nicht zu vergessen der spielfreudige Chor und Extrachor,



prapariert von Julian Wolf, sowie Ballett und Statisterie, die
szenenbelebend aktiv sind: Man lasst als ,Esel” die Muskeln
spielen (Alex Wreiman) und feilt sich auch mal rasch
gelangweilt die Fingernagel. Ein vergnuglicher, staubfreier
Abend mit der kostbaren Musik des grofBlen Harmonikers Rameau
und einer Geschichte, die frisch und klug erzahlt wird.

Weitere Vorstellungen: 19. Marz; 2., 17. April; 10. Mai.
Karten und Infos:
https://www.theaterhagen.de/veranstaltung/platee-1930/alle/,
Tel.: (02331) 207-3218

Sehnsuchte und
Selbsttauschungen: Mit Peter
Eotvos’ Oper ,Tri Sestri”
nach Tschechow wachst das
Theater Hagen uber sich
hinaus

geschrieben von Werner Haullner | 26. Februar 2026


https://www.theaterhagen.de/veranstaltung/platee-1930/alle/
https://www.revierpassagen.de/129718/sehnsuechte-und-selbsttaeuschungen-mit-peter-eoetvoes-oper-tri-sestri-nach-tschechow-waechst-das-theater-hagen-ueber-sich-selbst-hinaus/20230331_1245
https://www.revierpassagen.de/129718/sehnsuechte-und-selbsttaeuschungen-mit-peter-eoetvoes-oper-tri-sestri-nach-tschechow-waechst-das-theater-hagen-ueber-sich-selbst-hinaus/20230331_1245
https://www.revierpassagen.de/129718/sehnsuechte-und-selbsttaeuschungen-mit-peter-eoetvoes-oper-tri-sestri-nach-tschechow-waechst-das-theater-hagen-ueber-sich-selbst-hinaus/20230331_1245
https://www.revierpassagen.de/129718/sehnsuechte-und-selbsttaeuschungen-mit-peter-eoetvoes-oper-tri-sestri-nach-tschechow-waechst-das-theater-hagen-ueber-sich-selbst-hinaus/20230331_1245
https://www.revierpassagen.de/129718/sehnsuechte-und-selbsttaeuschungen-mit-peter-eoetvoes-oper-tri-sestri-nach-tschechow-waechst-das-theater-hagen-ueber-sich-selbst-hinaus/20230331_1245
https://www.revierpassagen.de/129718/sehnsuechte-und-selbsttaeuschungen-mit-peter-eoetvoes-oper-tri-sestri-nach-tschechow-waechst-das-theater-hagen-ueber-sich-selbst-hinaus/20230331_1245

| e li I:l' \
f I b

,Drei Schwestern”: Dorothea Brandt (Irina), Maria

Markina (Mascha), Lucie Ceralova (Olga). (Foto: Leszek
Januszewski)

Bis in die siebziger Jahre hinein waren sie in Mode und in
jedem gepflegten Haushalt anzutreffen: Runde Deckchen,
gehakelt oder bunt bedruckt, schmiickten Tischchen, Vitrinen,
Buffets. Die Familie Prosorow macht es sich in Friederike
Blums Inszenierung der Oper ,Tri Sestri” von Peter EO0tvos im
Theater Hagen auf einem solchen Accessoire der Gemiitlichkeit
bequem.

Eine mehrdeutige Chiffre mitten in der kargen Raffinesse von
Tassilo Tesches Bihne. Sie steht fur den trigerischen Schein
des AuBerlichen, fiir den vergeblich gesuchten Schutzraum vor
den Sturmen der Welt und der eigenen Gefuhle, fur Sehnsichte
und Selbsttauschungen. Andrej, der gescheiterte Bruder der
,Drei Schwestern”, wird sich darin einhudllen wie in einen
Schutzmantel.

Mit Peter EOtvos‘ erster abendfullender, vor 25 Jahren in Lyon
uraufgefuhrter und 1999 an der Rheinoper Dusseldorf in



Deutschland erstmals gespielter Oper ,Tri Sestri® 1ist das
Theater Hagen uber sich selbst hinausgewachsen und hat einen
Abend prasentiert, an dem einfach alles stimmt. Moéglich wird
dieser Kraftakt durch den Fonds Neues Musiktheater des Landes
Nordrhein-Westfalen und die Kunststiftung NRW.

Geld macht aber noch keinen kunstlerischen Erfolg aus: Der ist
gleichermallen zuzuschreiben der wohltuend unspektakular
erarbeiteten Inszenierung Friederike Blums, der Klang- und
Rhythmusprazision des Philharmonischen Orchesters Hagen und
dem Ensemble Musikfabrik, Hagens GMD Joseph Trafton und seinem
Co-Dirigenten Taepyeong Kwak und dem in allen Partien
glanzenden Sangerensemble mit seinen Gasten. Eine runde
Leistung auf einem Niveau, das auch ein mit Mitteln reicher
gesegnetes Theater in einem solch ambitionierten Stlck nicht
ohne weiteres erreicht.

Auf Tassilo Tesches Buhne bleibt sichtbar, dass die Oper zwel
Orchester fordert: Die 18 Mitglieder des Ensembles Musikfabrik
spielen im Graben; das Hagener Theaterorchester ist auf der
Buhne platziert und bildet eine (Klang)-Landschaft, die mit
Spiegeln im Hintergrund vielfach gebrochen, aber auch ins
Spiel mit einbezogen wird. Fur die drei ,Sequenzen”“ der rund
100minutigen Oper wird das weiBe Deckchen jeweils neu
ausgelegt. Die szenische Geste unterstreicht, dass Eo6tvos und
sein Librettist Claus H. Henneberg von der linearen
Erzahlweise Anton Tschechows abweichen und den fragmentierten
Stoff des Schauspiels aus der Perspektive der Figuren Irina,
Andrej und Mascha betrachten.
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Auf dem Deckchen: ,Tri Sestri® in Hagen mit Vera
Ivanovic (Natascha) 1in der Mitte. (Foto: Leszek
Januszewski)

Keine Tragodie fiir Olga

Olga, die dritte Schwester, hat keine eigene Sequenz: Sie hat,
so sagt der Komponist, ,keine Tragodie”, sie macht pragmatisch
ihre Sehnsucht an der Welt fest, die sie vorfindet. Lucie
Ceralova gestaltet sie als strenge Person, die nicht versteht,
wie ihre Schwester Mascha ihrer Zuneigung zu einem Mann
nachgeben kann, der die Ordnung ihrer Ehe mit dem sanften,
aber farblosen Kulygin (Dong-Won Seo) stort. Mascha (Maria
Markina) und der Offizier Werschinin (Insu Hwang) lassen —
beide sensibel singend — in ihrem Duett den einzigen Moment
anklingen, in dem zwei Menschen tatsachlich zueinander finden
konnten, aber das innige Verstehen wird abrupt beendet, als
mit der Tee servierenden alten Amme Anfisa (Igor Storozhenko)
die gesellschaftliche Konvention einbricht.

In dieser, aber auch in der starken Abschiedsszene zwischen
Mascha und dem mit seiner Einheit abziehenden Offizier zeigt



die Regie, wie nahe das Schicksal dieser beiden Menschen einer
Tragodie kommt, ohne deren Unbedingtheit zu erreichen: Ihre
Traume bleiben fur das Handeln folgenlos, bedeuten Sehnsucht
und Flucht, nicht aber Motiv oder gar Ansporn. Tragische Zuge
finden sich auch in der Gestalt des Bruders der drei
Schwestern, Andrej: Er, der zu Beginn seiner Sequenz eine
Sanduhr aufstellt, treibt in der verrinnenden Zeit dahin und
erreicht nichts — weder die erstrebte Professur, noch die
Liebe seiner uberdrehten Frau Natascha (Vera Ivanovic), der
EOtvos geradezu obszone Sprunge und exaltierte Koloraturen
geschrieben hat. Kenneth Mattice ist ein melancholisch
gebrochener Andrej, weltverloren 1in seiner wehmutigen
Verkrummung in sich selbst.
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Kenneth Mattice als Andrej. (Foto: Jorg Landsberg)

Lichtgestalt Irina

Irina dagegen, weilR gekleidet wie eine Lichtgestalt und durch
den leuchtenden Sopran von Dorothea Brandt charakterisiert,
versucht als erste, aus der im ero6ffnenden Terzett der
Schwestern — mit seinen langgezogenen Phrasen und engen



Intervallen ein musikalischer Spiegel lastender Langeweile —
angesprochenen Angst vor dem VerflieBen der Zeit auszubrechen.
Doch als sie sich endlich entschliefSt, dem pragmatischen Rat
ihrer Schwester Olga zu folgen und den smarten Baron Tusenbach
(Dmitri Vargin) zu heiraten, ist es zu spat: Der junge Soldat
fallt im Duell mit seinem Konkurrenten um die Liebe Irinas,
dem durch aggressive Pauken gekennzeichneten Soljony, mit der
notigen offensiven Power gesprochen und gesungen von Valentin
Ruckebier aus dem Opernstudio der Deutschen Oper am Rhein. Der
jungen Frau bleibt nur die Sehnsucht ,nach Moskau®, der Statte
ihrer Kindheit — eher der Begriff eines unbestimmten Erinnerns
an einen Zustand des Glucks als ein realer Ort.

In Hagen gelingen diese an sich handlungtragen Ablaufe
atemberaubend spannend und gleichzeitig in einer 1lahmend
bleiernen Atmosphare, die dem Stuck Tschechows eingeschrieben
und hier kongenial in die Oper uUbertragen ist. Wesentlichen
Anteil daran haben die Musiker der beiden Orchester, darunter
allein vier Schlagzeuger, die Eotvos’ musikalisches Spektrum
in allen Farben leuchten lassen, vom dumpfen Pianissimo-Pochen
bis zu gellenden Blaser-Aufschrei, von der kammermusikalischen
Finesse der einzelnen Figuren zugeordneten Instrumente bis zum
harmonisch verdichteten Arioso. Eine herausragende Leistung
des scheidenden Hagener GMD Joseph Trafton, der keine Wiunsche
bei rhythmischem Zugriff und klanglicher Balance offen lasst.

Nicht unerwahnt bleiben diurfen die Sanger der Rollen, die
nicht im Mittelpunkt stehen: Anton Kurzenoks burlesker Doktor,
der in der Oper nicht die tragende Rolle des Tschebutykin in
Tschechows Vorlage hat, Ilja Aksionov, Student an der Robert
Schumann Hochschule Diisseldorf, als schénstimmiger Rodé und
Robin Grunwald als Fedotik.

Vorstellungen von ,,Tri Sestri“ am 20., 29. April, 21. Mai, 14.
Juni 2023, Info:
https://www.theaterhagen.de/veranstaltung/drei-schwestern-1562
/0/show/Play/
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Satire in antikem Faltenwurf:
Offenbachs , Schone Helena“
mischt i1n Hagen Schmackhaftes
und schlecht Verdauliches

geschrieben von Werner HauBner | 26. Februar 2026

Der Chor des Theaters Hagen spielt eifrig mit: Anton
Kuzenok (Paris) schafft es am Ende doch, sich die
»Schonste Frau der Welt” zu ergattern. (Foto: Bjorn
Hickmann)

In Hagen ist es wieder biihnenfrisch zu besichtigen, das
Dilemma der Offenbach-Rezeption. Gegeben wird ,La belle


https://www.revierpassagen.de/128126/satire-in-antikem-faltenwurf-offenbachs-schoene-helena-mischt-in-hagen-schmackhaftes-und-schlecht-verdauliches/20221211_1532
https://www.revierpassagen.de/128126/satire-in-antikem-faltenwurf-offenbachs-schoene-helena-mischt-in-hagen-schmackhaftes-und-schlecht-verdauliches/20221211_1532
https://www.revierpassagen.de/128126/satire-in-antikem-faltenwurf-offenbachs-schoene-helena-mischt-in-hagen-schmackhaftes-und-schlecht-verdauliches/20221211_1532
https://www.revierpassagen.de/128126/satire-in-antikem-faltenwurf-offenbachs-schoene-helena-mischt-in-hagen-schmackhaftes-und-schlecht-verdauliches/20221211_1532

Hélene”, von Simon Werle auf Deutsch iibersetzt und von dem aus
Wien stammenden Regisseur Johannes Polzgutter mit ein paar
neuen Texten bereichert.

.Die schone Helena” also entfuhrt in ein kraftig
parodistisches antikes Griechenland, in dem die Helden der
Atridensage degenerieren zu Gesellschaftstypen des Jahres
1864. Die Hurde zum Heute ist eine doppelte: Paris, Menelaos,
Achill, Ajax, Orest und Kalchas, das sind Namen, die einem
wohlerzogenen Europaer von damals selbstverstandliches
kulturelles Grundwissen waren. Heute sind sie eine Sache von
aussterbenden Bildungsbuiurgern und einer Minderheit wvon
Absolventen humanistischer Gymnasien. Wer aber den Mythos
nicht kennt, tut sich mit der Parodie schwer.

Die andere Stolperschwelle: Offenbach benutzte die
wohlbekannten Figuren aus der Antike als Camouflage, um Polit-
und GesellschaftsgrofSen seiner Zeit im unangreifbaren, aber
pikant transparenten Gewand der Mythologie so bissig wie
witzig zu karikieren. Aber wer kennt noch Louis-Napoléon
Bonaparte mit seinem autoritaren Regime und seinem Interesse
an Julius Casar und der Archaologie? Wer weill noch von seiner
Sucht nach imperialen Erfolgen bei einer gleichzeitig
schwachen Armee? Wer kennt sie noch, die Hofschranzen von
damals, denen Offenbach offenbar genusslich den Spiegel
vorgehalten hatte?
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Sandra Maria Germann (Eris), Angela
Davis (Helena) und die schdnste der
Gottinnen, die ,schaumgeborene”
Venus, wie sie Sandro Botticelli 1in
seinem weltberuhmten Gemalde sah.
(Foto: Bjorn Hickmann)

Polzgutter muss sich den Fragen stellen: Wie wirkt das Sujet
unterhaltsam, wie ist Offenbachs persiflierender Witz, sein
Tiefsinn zu erfassen? Wie seine bisweilen gallige Scharfe in
die Jetztzeit zu Ubertragen, die alle ,Werte“ der Gesellschaft
seinerzeit veratzt hat und die mondan aufgehlibschte Oberflache
der Verlogenheit, der Ideologie, der Selbsttauschung freilegt?
Sein Rezept, entwickelt mit Theresa Steiner (Buhne) und Susana
Mendoza (Kostume) vereint Schmackhaftes mit schlecht



Verdaulichem. Zu letzterem gehort ein Teil der Kostume: Sie
sind zwar nett anzusehen, parodieren aber letztlich die
Parodie und fuhren dazu, die Figuren in baren Unernst mit
einem sauren Schuss Kitsch abdriften zu lassen, statt sie in
behutsam uUbertriebenem Ernst in ihrem parodistischen Kern
freizulegen. Bunte Antike und Herrentaschchen sind eben
hochstens lachhaft.

Schauplatz mit Atmosphare

Die Buhne dagegen hat in ihrer dekorativen Wirkung Potenzial:
Das Meer, in Gold gerahmt, davor (und manchmal auch kopfuber
eingetaucht) Sandro Botticellis schaumgeborene Venus. Im
dritten Akt, wenn’s zur angeblichen Sommerfrische nach Nauplia
geht, staffeln sich die gemalten Wellen. Ein Schauplatz mit
Atmosphare.

Zunachst agiert aber eine weitere Zutat der Regie: Polzgutter
fuhrt — durchaus mythenkundig — die Figur der GOttin des
Streits und der Zwietracht ein. Eris racht sich mit dem
goldenen Apfel fur ,die Schonste“ fur eine nicht
ausgesprochene Einladung - und Paris, der attraktive
sterbliche Jungling, muss unter den drei fuhrenden Gottinnen
wahlen, eine Aufgabe, aus der er nur als Verlierer hervorgehen
kann. In der Antike als verschrumpelte kleine Frau
dargestellt, wird Eris auf der Hagener Bluhne elegant,
scharfzungig und malizios von der Schauspielerin Sandra Maria
Germann verkorpert und knupft und spinnt als befrackte Ariadne
den Faden der Handlung.

Scheiternde Humorversuche

Was nicht funktioniert — und das hat sich bereits in zahllosen
Regiebemihungen andernorts manifestiert — ist der schwerfallig
kalauernde Humorversuch, ,lustige” Personen zu kreieren, indem
man sie uUberzogen chargieren lasst. Sicher ist Menelaos ein
grenzintelligenter Schwachling, aber wer ihn wie Richard van
Gemert nur ein bisschen doof und ziemlich trottelig agieren



lasst, unterschlagt das Gefahrliche und Verblendete des
Charakters. Auch das virile Protzgehabe der beiden Ajaxe (GOtz
Vogelgesang und Insu Hwang) und der blass gezeichnete Hedonist
Orest der sympathisch frischen Clara Fréjacques gewannen durch
Verzicht auf vordergrundiges Humor-Gehabe. Gerade bei
Offenbach lacht man Uber Personen, die sich selbst uberaus
ernst nehmen und damit den Graben zur Realitat so tief
aufreifen, dass sie mit all ihren Lebenslugen und
Wichtigkeiten darin absturzen.

Angela Davis (Helena) und der Damenchor des Theaters
Hagen. (Foto: Bjorn Hickmann)

Gluckender ist da schon das Portrat, das Angela Davis von der
schonen Helena zeichnet. Auch wenn die Stimme mit eher
schwerem Opernton die vitale Leichtigkeit der Diseuse
uneinholbar macht, setzt Davis ihre Moglichkeiten gekonnt ein,
gibt die aufgestylte Dame selbstbewusst, aber auch mit
Momenten anrihrender Nachdenklichkeit. Anton Kuzenok ist ihr
Prinz Paris; er vermag vor allem durch seinen hubschen
leichten, dabei klangvollen Tenor zu verzaubern. Kalchas als



Parodie eines schmierigen Klerikers, mit den Blitzen Zeus’
gekront, ware ohne nachthemdahnliche Verkleidung als Charakter
glaubwirdiger und bedruckender angekommen — wiewohl sich Igor
Storozhenko alle Mihe gibt, aus der Figur etwas zu machen.

Taepyeong Kwak liefert mit dem Philharmonischen Orchester
Hagen einen rhythmisch scharf geschnittenen Offenbach ohne
Schwere und Fett. Die Couplets kommen auf den Punkt, die
kurzgestanzten Ohrwirmer Offenbachs folgen einander in
vergnuglicher Prozession.

Vorstellungen am 23.12., 31.12. (15 Uhr und 19.30 Uhr), 07.,
15., 18.01., 25.02., 22.04.. Tickets: (02331) 207 3218,
www. theaterhagen.de

Facetten der Einsamkeit — von
Haydn bis Marilyn Monroe:
Gelungener Opern-Doppelabend
am Theater Hagen

geschrieben von Werner Haullner | 26. Februar 2026
Auch am Theater Hagen erzwang die Corona-Pandemie eine

umfassende Revision der Plane zunachst fiir die erste Halfte
der Saison 2020/21.
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Eine Ikone des 20. Jahrhunderts greift ein Opern-
Doppelabend am Theater Hagen auf: Marilyn Monroe. (Foto:
Klaus Lefebvre)

Die Spielzeit-Vorschau, ein hubsches rotes Kastchen, enthalt
fur jedes Projekt aus den Sparten ein loses Blatt, das
ausgetauscht werden kann, wenn Intendant Francis Husers und
sein Team infolge der Corona-SchutzmaBnahmen umplanen mussen.
Fur die Zeit bis Dezember war das bereits der Fall: Die
Schlachtschiffe des Repertoires stehen im Trockendock bereit,
zu einem spateren Zeitpunkt gefahrlos auszulaufen. Der Ersatz,
klein, kurz und flexibel, macht aber ebenfalls Freude. Krisen
fordern zuweilen Kreativitat: Wie ware es sonst zu einem
Doppelabend mit Joseph Haydns ,L’Isola disabitata”“ und Gavin
Bryars 2013 uraufgefuhrter Kammeroper ,Marilyn forever”
gekommen?

In beiden etwas mehr als einstundigen Werken geht es um
Einsamkeit, um einen Prozess der Selbstfindung und um die
Frage, wie authentisch ein Mensch sein Leben eigentlich fuhren
kann. In Haydns ,unbewohnter Insel” sind es zwei Frauen, die
sich einen Weg Uber ihre inneren Limits hinaus bahnen missen;



sMarilyn forever” wirft die Zuschauer mitten hinein in die
Spannung zwischen den inneren Empfindungen und der auleren
Selbstkonstruktion eines Menschen.

Was steckt hinter den Bildern, mit denen die Monroe
beruhmt wurde? Angela Davis versucht sich, in die Figur
JMarilyn“ hineinzufihlen. (Foto: Klaus Lefebvre)

An der Kultfigur Marilyn Monroe, die sie sich als Waisenkind
Norma Jeane Mortenson geschaffen hat, versucht Gavin Bryars
Einakter zu ergrunden, wo der Mensch, wo der Mythos ,Marilyn
Monroe” zu entdecken ist, wie sich das Innen und Aulen dieser
Ikone des 20. Jahrhunderts zueinander verhalten: Die Frau, als
warmherzig und selbstbewusst beschrieben, mit ihrer sorgfaltig
nach auBen abgeschirmten Seele, verletzlich, liebesbedlurftig,
an sich zweifelnd. Die Fassade, glamourds, sexy, mit
kalkulierter Ausstrahlung. Und die Wirkung, 1in Zeiten
patriarchaler Herren, rebellierender Sodhne, marginalisierter
und missbrauchter Frauen, reduziert auf das Objekt: begehrt,
vermarktet, konsumiert, vergottert wund gleichzeitig
abgewertet.



Kantenlose Musik

Regisseur Holger Potocki versucht sich in etwa 80 Minuten
durch dieses verschlungene Dickicht vorzukampfen zur ,echten”
Marilyn Monroe — etwas, was sie selbst wohl nicht geschafft
hat. Das Libretto Marilyn Bowerings ist ihm dabei keine Hilfe:
Zu ungefahr sind die Gefuhlszustande, Gedanken, Traume von
sMarilyn“, zu vage die Bezuge zu historisch feststellbaren
Ereignissen, etwa die Ehe mit Arthur Miller, zu spekulativ die
Andeutungen, etwa uber das Verhaltnis zu John F. Kennedy.

Kaum Unterstutzung auch aus der Musik: Denn der inzwischen
77jahrige englische Komponist Gavin Bryars schrieb 2013 eine
nachromantisch kantenlose Musik mit Elementen aus minimal
music und Jazz, mit verfliegenden Scheinzitaten popularer
Musik der Funfziger, weich, schmeichelnd, mit der dunklen
Registerpalette der Instrumente und moderater Dynamik
spielend. Alles ,well made”, angenehm zu hdren, aber nicht
charakteristisch, schon gar nicht irgendetwas provozierend.
Und neu im Ubrigen auch nicht — aber das muss ja nicht
unbedingt sein. Joseph Trafton und die elf Musiker des
Philharmonischen Orchesters Hagen lassen den schmiegsamen
Wohllaut fein abgestimmt verstromen.

Angela Davis als Marilyn.
Foto: Klaus Lefebvre

Potocki bleibt also in den Ratseln hangen, und er weils das: Um
dem Wohlfuhlfluss der Szenen zu entkommen, teilt er gemeinsam



mit Bernhard Niechotz die Buhne in zwei Raume und spaltet die
Figur der Marilyn auf: Angela Davis gibt nicht die Ikone
Monroe, sondern versucht als — zeitweise sehr intensive -
Darstellerin sich in einem Studio fur einen Film auf die Rolle
»Marilyn Monroe” vorzubereiten und dafur die Facetten der
Figur zu verinnerlichen. In der anderen Halfte der Blhne,
einem Kinosaal, setzt sich Kenneth Mattice als Filmregisseur
mit Bildern und Vorstellungen der Monroe auseinander. Er fallt
in die Rollen der ,Men“” aus dem Leben Monroes, grubelt
zwischen Kinostuhlen, experimentiert mit Bildern auf der
Leinwand. Potocki nutzt die distanzierende Wirkung von Film,
Projektion und Spiegeln, um die Entfremdung der Personen von
sich selbst auf die Spitze zu treiben, sich dem Geheimnis der
authentischen Existenz der Titelfigur anzunahern und es
gleichzeitig zu wahren.

Das reicht bis zu den unklaren Umstanden ihres friuhen Todes:
Kenneth Mattice, der sich selbst spielerisch vorbehaltlos
verausgabt, dringt in den ,Raum” Marilyns ein und ist — kurz
bevor das Licht erlischt — der Funke des Todes fur die
zitternde Frau. Dass danach das berihmte blaue Kleid und eine
weiblonde Perucke auf dem Bihnenboden liegen wie aufgebahrt,
ist konsequent: Den aulleren Schein koOnnen wir begraben, den
Mythos entschlusseln wir nur bruchstiuckhaft, die Wahrheit
bleibt verborgen. Welchen Anspruch Bryars allzu unverbindliche
Oper verwirklicht, daruber mag die Nachwelt entscheiden.
Kritiker lagen allzu oft daneben — dennoch sei es gewagt, sich
nicht wie die Oper ins Ungefahre zurickzuziehen: Die Nachwelt
wird eher den Mythos Monroe als dieses Werk am Leben halten.

Eine Burg aus Polstern

Nicht am Leben blieb auch Joseph Haydns ,L’'Isola disabitata”,
einer seiner gar nicht so wenigen, aber leider kaum bekannten
Opern. Uraufgefihrt 1779 auf Schloss Eszterhaza (heute Fertodd
in Ungarn), konnte sie sich trotz mehrerer CD-Aufnahmen nicht
im Repertoire durchsetzen. Das Libretto Pietro Metastasios -
er schatzt es selbst sehr hoch ein — wirkt in der Inszenierung



Magdalena Fuchsbergers geradezu modern: Die ,unbewohnte Insel”
wird zu einem Ort von Introversion und Aufbruch, von
Selbstverkapselung und Selbstentfaltung.

Maria Markina als Costanza in Joseph Haydns ,L’Isola
disabitata”“ in Hagen. Foto: Klaus Lefebvre

Fuchsberger transferiert das Thema der verlassenen Frau auf
dem menschenleeren Eiland in die siebziger Jahre, als die
Frauen um Gleichberechtigung kampfen und der Sex sich aus den
Fesseln der uUberkommenen Moral befreit. Wieder ist die Buhne
zweigeteilt: In Monika Bieglers Wohnlandschaft steht links ein
graues Sofa, Zuflucht der Frau mit dem bezeichnenden Namen
Costanza: Unermudlich die Manner hassend wartet sie auf den
ihren, der seit 13 Jahren verschollen ist. Die einsame
Standhafte baut dort eine Burg aus Polstern aus, in deren
Gruft sie sich verkriecht.

Auf der anderen Seite Esstisch und Vitrine, Ort der tastenden,
misslingenden Versuche, so etwas wie Gemeinschaft oder gar
Zuneigung herzustellen. Maria Markinas Gesten und Bewegungen
sprechen von ihrem Leid, ihren inneren Zwangen, 1ihrer



Selbstisolierung, ihrem Lebensiberdruss; musikalisch gelingen
ihr die Momente der Innerlichkeit besser als die schmerzvolle
Emporung in Rezitativen, die mit hartem Ton und druckvoller
Emission aus 1ihr herausbrechen. Ob dieser Frau am Ende
gelingt, frei zu werden, als der Mann nach Jahren endlich aus
der Sklaverei fliehen und zu ihr zuruckkehren kann, bleibt
offen: Die Regie dreht die Rollen um, als Gernando, der Mann,
auftaucht, als sei nichts geschehen, und die Frau, Costanza,
die Chiffren der Entfremdung Ubernimmt. Der Wein zu viert am
Tisch lasst immerhin eine Hoffnung offen.

Ein Kind wird erwachsen

Erstaunlich modern und spannend wirkt, wie sie die jungere
Schwester Costanzas im Lauf des Stucks entwickelt. Haydn hat -
zumindest in der Lesart Fuchsbergers — eine uberraschend
tiefgrundige Coming-of-Age-Geschichte in faszinierend sensible
Musik gefasst. Silvia, der Name des Madchens, deutet auf die

ungebrochene Natlurlichkeit ihres Wesens hin. ,Welch’
glickliche Unschuld”, findet auch Costanza, und Metastasio
beschreibt Silvias Liebe zu einem kleinen Reh - eine

bezaubernde Chiffre fur das kindlich-ungebrochene Einssein mit
der Natur, wahrend die Musik Haydns bereits die Trauer uber
den Verlust dieses ,paradiesischen” Zustands erklingen 1lasst.



»,Gluckliche Unschuld“: Silvia (Penny Sofroniadou) mit
ihrem geliebten Reh. (Foto: Klaus Lefebvre)

Mit der Ankunft von Gernando und dessen Freund Enrico beginnt
der Prozess: Silvia nimmt den Mozart’schen Cherubino vorweg,
wenn sie nach der ersten Begegnung mit dem freundlich-virilen
Enrico (Insu Hwang mit markantem Bariton) von einem
unbekannten ,affetto” in der Brust singt, einer Hoffnung, von
der sie nicht weill, was sie bedeutet. Ihre Schwarmerei hat
auch komische Zuge, verdichtet sich aber immer mehr zur
Erkenntnis der ,tyrannischen” Liebe, die ihr keine Ruhe mehr
lasst. Und wahrend Anton Kuzenok die melancholische Suche
Gernandos nach seiner geliebten Costanza in einen fein
gefuhrten, die Tone frei bildenden Tenor kleidet, erzahlt die
Musik, wie Silvia das ,heftige Feuer” der Liebe und damit ihr
sexuelles Begehren entdeckt, und Penny Sofroniadou schildert
ihre Not zum sprechenden Orchester Haydns mit einem
leuchtenden, leichten und lockeren Sopran. Aus der engagierten
kleinen Truppe im Graben 1lockt Joseph Trafton alle
Herrlichkeiten von Haydns Erfindungskunst hervor und bestatigt
ein weiteres Mal, dass man den Esterhazy’schen Kapellmeister
nicht unterschatzen sollte.



Bisher geplante weitere Auffihrungen am 13. und 14. November
2020. Info:

https://www. theaterhagen.de/veranstaltung/die-einsame-insel-11i
sola-disabitata-marilyn-forever-1339/0/show/Play/



https://www.theaterhagen.de/veranstaltung/die-einsame-insel-lisola-disabitata-marilyn-forever-1339/0/show/Play/
https://www.theaterhagen.de/veranstaltung/die-einsame-insel-lisola-disabitata-marilyn-forever-1339/0/show/Play/

