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~ES schwebe der Adler des heiligen Reichs“: Kaiser
Heinrich VI. (Maté SO6lyom-Nagy) 1lasst den Vogel auf
seinem Arm landen. Foto: Lutz Edelhoff

Es sollte ein groBer Wurf werden, eine Art preuBischer
Nationaloper und die Kronung des Werks des Berliner
Generalmusikdirektors Gaspare Spontini. Geblieben ist die
groBe historisch-romantische Oper ,,Agnes von Hohenstaufen* ein
work in progress, umstritten und geschmaht. Ein riesiges
Vorhaben, das die einen fiir ,beispiellos misslungen” hielten,
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die anderen in den hochsten Tonen als wegweisend priesen. Eine
Kontroverse, die sich bis heute durch die magere
Rezeptionsgeschichte der eigentlich drei Mal uraufgefiihrten
Oper zieht.

Die mit Spannung erwartete Wiederauffihrung in Erfurt auf der
Basis einer kritischen Edition von 2001 plus der erst kiurzlich
wiederentdeckten Ouverture wird die unterschiedliche
Beurteilung nicht harmonisieren — das lasst sich nach uber
drei Stunden Aufsehen erregender Musik und einem zweitagigen
wissenschaftlichen Symposion der Universitat Mainz wohl
feststellen.

Ein Stoff aus der Geschichte der Stauferzeit

Aber der Reihe nach: Spontini, ab 1820 vom preullischen Konig
angeworbener erster ,Generalmusikdirektor®” in Berlin, wollte
mit der groBen Oper nach einem Stoff aus der Geschichte der
Stauferzeit den grofen Wurf landen, der seit langem von ihm
erwartet wurde. Anlass war die Hochzeit des Prinzen Carl mit
der weimarischen Prinzessin Marie 1827, zu der allerdings erst
der erste Akt des Librettos von Ernst Raupach fertiggestellt
war. Schon damals begann die Kontroverse, die Spontini und
seinen scharfsten Kritiker Ludwig Rellstab sogar bis vors
Gericht fuhrte.

Gaspare Spontinis ,,Agnes von
Hohenstaufen” 1in Erfurt:
Claudia Sorokina (Mitte) als



Agnes. Foto: Lutz Edelhoff

Die vollendete Oper erschien im Berliner Koniglichen Opernhaus
1829 anlasslich der Vermdhlung des Prinzen Wilhelm - des
spateren Kaisers — mit Auguste von Weimar. Fassung Nummer
drei, grundlich uberarbeitet und zum Teil neu komponiert,
hatte 1837 eine erfolgreiche Premiere. Die Partitur blieb
ungedruckt, was wohl der entscheidende Grund fur das
Ausbleiben von Folgeauffuhrungen an anderen Opernhausern
gewesen ist: Uber ,Agnes von Hohenstaufen” senkte sich trotz
der Bemuhungen Spontinis dichtes Vergessen; erst 1954
dirigierte Vittorio Gui beim Maggio Musicale Fiorentino eine
italienische Version.

Dank des Einsatzes von Riccardo Muti folgten weitere
Auffuhrungen in Florenz und Rom, ohne fur das Werk groBere
Aufmerksamkeit zu wecken. Eine von Muti geplante Koproduktion
mit Mailand, Wien und Berlin scheiterte. Die Kontroverse um
die ,Agnes” jedoch geisterte weiter durch die Literatur. Wie
bei anderen Werken des — so der Musikwissenschaftler Anno
Mungen — ,unterforschten” Spontini lag keine kritische Edition
vor. Auch Opern wie die mit Maria Callas wiederbelebte ,La
Vestale” (zuletzt Karlsruhe 2013), ,Fernando Cortez“ (Erfurt
2006) oder die tragédie-lyrique ,Olimpie” (1987 Berlin und
2016 Amsterdam, konzertant) finden nur sporadisches Interesse.

Historische Kostiime, bedeutungsvolle Schauplatze

Nach fast 180 Jahren lasst die Erfurter Inszenierung von
Spontinis Opus magnum aufschlussreicher Einblicke zu: in die
fur die Operngeschichte so wichtige Zeit um 1830, aber auch
auf Bedingungen ihrer Rezeption. ,Agnes von Hohenstaufen“
rackt mit ihrem historischen Stoff, ihrer ehrgeizigen,
stilistisch offenen Komposition, ihrem auBerordentlichen
Orchesterapparat, ihren herausfordernden Gesangspartien, dem
dramaturgisch uUberlegten Einsatz von Chdren und den — in
Erfurt gestrichenen — Ballettszenen nahe an die kurze Zeit
spater sensationelle Erfolge feiernden ,groBBen” Opern Daniel



Francois Esprit Aubers (,La Muette de Portici”), Gioachino
Rossinis (,Guillaume Tell”) und Giacomo Meyerbeers (,Robert le
Diable”).

Auch die vom Werk untrennbare Bedeutung der ,mise-en-scene”
weist auf die ,grand opéra“ hin: Historisch sorgfaltig
nachempfundene Kostume und bedeutungsvolle Schauplatze sollten
nicht bloll, wie Kritiker beanstandeten, die ,Schaulust” des
Publikums befriedigen. Sie waren entscheidende
Bedeutungstrager, also mehr als Dekoration. Spontini schuf
bereits ein ,multimedial” angelegtes Werk, das dem
Wagner’schen , Gesamtkunstwerk® unmittelbar zuzuordnen ist.

Die Wahl des Stoffes erweist sich als aktuell wund
hochpolitisch, wie Fabian Kolb (Mainz) beim Symposion
ausfuhrte: Der seit 1815 preuBische Rhein spielt in der
Romantik wie in den nationalpatriotischen Gefuhlen der Zeit
eine wichtige Rolle, das deutsche Mittelalter wurde in dieser
Zeit neu entdeckt, eine Uuberzeugende und der historischen
,Realitat” angenaherte, glaubwlrdige Darstellung diente dem
Ideal der Buhne als — auch historische — Lehranstalt.

Musikalisch setzt Spontini auf Uberwdltigungsstrategie.
Aufgeheiztes Pathos, instrumentaler Glanz, forcierte
Lautstarke, uppige Instrumentation und moderne Instrumente wie
die nicht immer glucklich hinzugefugte Tuba, dazu auch im
Gesangsstil eine Abkehr von der alteren Bravour hin zu
psychologisch ,naturlicher” Deklamation verfehlten 1ihre
Wirkung nicht. ,Ein Ganzes, das durch seine Grofe imponiert“,
fasst Kolb zusammen und zitiert eine zeitgendssische Quelle:
Spontinis Musik wolle ,betdauben und verblenden, um uns in
einem bestandigen Taumel zu erhalten”.

Zukunftsweisende Losungen fir musikdramatische
Herausforderungen

Spontini hat — darauf hat auch Anno Mungen (Bayreuth/Thurnau)
hingewiesen — fur musikdramatische Herausforderungen



zukunftsweisende LoOosungen gefunden. Die Ouverture mit ihrer
langsamen Einleitung, die sich durch immer neu hinzutretende
Instrumente bei statischer Repetition des Materials zu einem
spannungsreichen Crescendo entfaltet, lasst sich wohl nicht
grundlos mit Wagner ,Rheingold“-Einleitung in Verbindung
bringen.

Meyerbeer und Rossini diurften Spontinis Musik aufmerksam zur
Kenntnis genommen haben — letzterer hatte ja ,Fernando Cortez“
fur Neapel bearbeitet. Und dass zum Beispiel Heinrich
Marschner bei ,Hans Heiling“ oder ,Der Templer und die Judin“
eher auf Spontini als auf Beethoven geschaut hat, legt der
Hor-Eindruck nahe — obwohl in der Untersuchung solcher Bezlge
noch viel Forschungsarbeit zu leisten ist.

Allerdings zeigt der gewaltige Erfurter Kraftakt auch die
Grenzen heutiger Rezeption: Denn die Dauerspannung, unter die
Spontini das Philharmonische Orchester Erfurt und die
verstarkenden Musiker der Thuringen Philharmonie Gotha-
Eisenach setzt, erzeugt keinen ,bestandigen Taumel“ mehr,
sondern erdrohnt und erdruckt das Interesse. So grofartig
konzipiert die ,Kirchenszene” im zweiten Akt auch ist — der
Zuhorer erwartet nach pausenlosem Pomp jedes wieder anrollende
Crescendo, jeden neuen monumentalen Blecheinsatz mit
Uberdruss.

Spontini schafft es nicht, Ruhepunkte zu setzen, Kontraste
aufzubauen. Kaum wahnt man sich — wie in der Szene des
gefangenen Heinrich zu Beginn des zweiten Akts — an einem eher
reflektierenden, sparsamer instrumentierten Moment, brechen
die Stahlgewitter wieder los. Zudem wirken ganze Passagen
merkwurdig gegen den organischen Fluss und Akzent der
deutschen Sprache geschrieben. Zu viel, zu viel

Flecken auf dem musikalischen Glanz



Das Theater in Erfurt. Foto:
Theater Erfurt

Zoi Tsokanou, die tapfere Dirigentin des Abends, versucht so
gut es geht, diesen gewaltigen Apparat zu beherrschen, zu dem
auch noch bis zu 80 Sanger auf der Biuhne gehoren (Opernchor,
Philharmonischer Chor wund Stadtharmonie Erfurt). Sie
organisiert das allen Beteiligten fremde Werk mit dem Fokus
auf Sicherheit. Aber sie kann weder der abundanten Rhetorik
Spontinis Bedeutung abgewinnen, noch greift sie gestalterisch
auf die endlos wirkenden Strecken martialischen Pomps zu.
Unsicherheiten im Orchester haufen sich im Lauf des Abends,
der geforderte Glanz der Streicher hat — wie ofter in Erfurt —
unschone Flecken, Tempo und Phrasierungen wirken immer wieder
zogerlich suchend. Das liegt auch an der Musik Spontinis — der
Eindruck drangt sich auf, dass der Komponist feineren
koloristischen wund dynamischen Differenzierungen fast
unuberwindliche Hindernisse aus Notenmassen entgegengestellt
hat.

Die Sanger bleiben von Spontinis Hang zur Monumentalitat nicht
verschont. Zu horen ist das etwa bei Bernhard Berchtold, mit
dem die Tenorrolle des Kaisersohns Heinrich zu leichtstimmig
besetzt ist. Auch Claudia Sorokina hat in der Titelrolle der
Agnes zu kampfen und kann den Stimmsitz nicht immer
kontrollieren. Siyabulela Ntlale als franzésischer Konig
Philipp-August rettet sich, weil sein Bariton zwar nicht mit
klanglichem Kern prunken, sich aber mit Prasenz durchsetzen
kann. Mate Sdélyom-Nagy gibt einen Kaiser Heinrich VI. mit



Autoritat und sonorem, wenn auch hin und wieder tremolierendem
Fundament.

Claudia Sorokina
als Agnes. Foto:
Lutz Edelhoff

Margrethe Fredheim hat den idealen, dunkel getdnt flutenden
Sopran fur die Partie der Irmengard von Henneberg, der Mutter
der Agnes. Todd Wilander (Philipp), Juri Batukov (Heinrich der
Lowe) Kakhaber Shavidze (Erzbischof von Mainz) sowie Caleb
Yoo, JOorg Rathmann und Henry Neill zeigen, dass Spontini
selbst in kleineren Partien mit Sangern auf Weltniveau
rechnet. Das Erfurter Ensemble stlrzt sich mit Enthusiasmus in
dieses Turnier mit Spontinis gewaltigen Noten und lasst sich
nicht aus den Satteln heben.

Aus der nationalen Aufbruchsstimmung der 1830er-Jahre erklart
sich der Uberschwang des Librettos, fiir die letzte Fassung der
Oper uberarbeitet von Carl August von Lichtenstein. Im
Ambiente des deutschen Rheins werden historische Ereignisse
aus der Zeit der Staufer geschickt miteinander verquickt: Die
Aussohnung Kaiser Heinrichs VI. mit Heinrich dem Lowen und die
heimliche Heirat zwischen dessen Sohn Heinrich und Agnes von
Staufen, die Opposition der Fursten, die Bundnispolitik des



Kaisers mit dem franzosischen Konig und sein Versuch, seine
Herrschaftsanspriche in Sizilien durchzusetzen.

Dabei wird kein ungebrochenes Kaiserlob gesungen: Heinrich der
Sechste 1ist das Portrat eines starren, uneinsichtigen
Politikers, dessen Tyrannei die Fursten bis an die Grenze der
Revolution reizt. Das Ende feiert trotz aller Rufe zu Fahnen,
Waffen und blutigem Tanz keine ungebrochene Herzenseinheit:
Was zusammenschweiBft, sind die ,Klange der Kriegsdromete® und
der erhoffte ,Siegerkranz”.

Die ,,siegenden Schwingen” des Adlers
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Mittelalter — Vormarz -

Weltkrieg: Marc Adam und
Monika Gora setzen
Zeitebenen in Bezug
zueinander. Foto: Lutz
Edelhoff

Marc Adam setzt in seiner Inszenierung an dieser nationalen
bellizistischen Rhetorik an: Die Wiederentdeckung des
Mittelalters unter den Vorzeichen der Romantik und der
deutschen Nationalbewegung zur Zeit Spontinis beleuchtet er
von den Folgen des ubersteigerten Nationalismus im Ersten
Weltkrieg her. Die Bluhne Monika Garas, ein tiefer,
zentralperspektivischer Raum, bildet einen dusteren Schlund
des Krieges. Ein Soldat liegt gekrummt in einem Schitzenloch -
und ein lebendiger Adler macht sich Uber ihn her, bevor er auf



dem Arm des Kaisers landet: der ,Adler des heiligen Reichs”,
der mit ,siegenden Schwingen®“ Verderben 1in ,Welschlands
Gefild” bringt.

Gleich darauf segnet der Erzbischof Waffen und beschwort die
gerechte Sache. Die Parallele zur Kriegspropaganda von 1914/18
ist in der Tat frappierend. Adam fachert die Zeitebenen auf:
Die martialische wilhelminische Gesellschaft spielt 1in
historisierenden Kostumen ein Schultheater-Mittelalter nach,
verwandelt sich aber auch in Vormarz-Herren und Biedermeier-
Damen und stellt so den Bezug zum PreuBen der ,Heiligen
Allianz“ her.

Als Tableau sind solche Szenen wirkungsvoll, aber die Leitidee
einer Verschrankung der Zeiten erweist sich als wenig
ergiebig, um die Buhne aus den Fluten von Aufmarschen und
Chormassen zu befreien. Da wirkt auch die Gasmaske am
Szenenrand nur als aulerlicher Verweis fur 1innere
Zusammenhange. Andere Szenen wie das Kloster des zweiten Akts
bleiben zu sehr im dekorativ Atmospharischen stecken. Das
historische Lehrstick, schon ins Konzept der Spontini-Oper
eingeschrieben, bleibt in seiner zahen Bildhaftigkeit auf
Distanz.

Dennoch: Es war wichtig, diese Oper zu zeigen und zu sehen.
Dem Erfurter Dramaturgen Arne Langer 1ist fur siebenjahrige
Forschungs-, Entdeckungs- und Uberzeugungsarbeit nicht genug
zu danken. Spontinis ,,Agnes von Hohenstaufen® ist ein Dokument
deutscher Befindlichkeit in einer Schlusselperiode der
Geistes- und der politischen Geschichte. Und seine Musik
richtet bei all ihrer Hybris und ihrem unerhdérten Aufwand den
Blick auf eine Zukunft, deren selbstreklamierte Erfindung
durch Richard Wagner nun vollends unglaubwirdig geworden ist.

Eine Aufzeichnung von Gaspare Spontinis , Agnes von
Hohenstaufen” wird am Samstag, 16. Juni, 19.05 Uhr auf
Deutschlandfunk Kultur ausgestrahlt.



Zur Liebe nicht mehr fahig:
Mozarts ,Entfuhrung aus dem
Serail” 1in Essen

geschrieben von Werner HauBner | 16. Juni 2018
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WeiBe Raume, einsame
Menschen: Christina Clark
(Blondchen) und Roman
Astakhov (Osmin) 1in der
Essener "Entflihrung aus dem
Serail"

Nur einer kampft wirklich, tobt herum, heult hemmungslos,
zeigt Emotionen pur: Osmin. Und er ist der Einzige, der
moglicherweise die Liebe findet: Blondchen wendet sich ihm zu,
dem cholerischen, aber authentischen Mann. Die anderen singen
derweil von Freud‘ und Wonne in blassen, weilllichen, leeren
Raumen. ,Es lebe die Liebe”, heiRt es im Quartett am Ende des
zweiten Aufzugs in Mozarts ,Entfuhrung aus dem Serail”, aber
in der Essener Inszenierung von Jetske Mijnssen gahnt
stattdessen die Einsamkeit aus der tief gestaffelten Leere der
Buhne.

Es ist einiges anders als sonst in der ,Tlrkenoper® Mozarts —
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und das lasst viele Zuschauer die Premiere ordentlich
ausbuhen. Mijnssen, ihre Buhnenbildnerin Sanne Danz und ihre
Kostumkunstlerin Arien de Vries haben Orient-Kolorit und
Turken-Mode ausgetrieben. Hier geht es nicht um ein fesches
Singspiel aus dem Wien von 1782, sondern um ein psychologisch
verdichtetes Kammerspiel von 2012. So zumindest ist die
durchaus schliussige Idee der neuesten_,Entfihrung” am Essener
Aalto-Theater.

Osmin ist also kein pluderhosiger Haremsaufseher und der Bassa
Selim kein Turban tragender Marchen-Nahostler, erfullt vom
groBmutigen Menschen-Ideal der Aufklarung. Er feiert gerade
seinen 40. Geburtstag, mit Torte und Bierdosen. Wir erleben
die behutsame Annaherung von zwei Menschen. Selim mdchte mit
Konstanze ausbrechen aus seinem Umfeld, sinnenfallig markiert
vom Rahmen der Buhne. Eine ,neue, bessere Welt” will er
erreichen, in der man ,wenigstens dann und wann® glucklich
sein kann.

In der Essener ,Entfuhrung“ sprechen Menschen, die innerlich
ihren Ort verloren haben, die ihre erste Liebe schon lange
hinter sich haben, die es verlernt haben, sich zu entscheiden,
sich zu binden. Aber sie traumen sich zurick in unversehrte
Raume des Fuhlens. Belmonte zum Beispiel — er konnte die erste
Liebe Konstanzes gewesen sein — vertieft sich 1in die
Intensitat seines Sehnens, seiner Erwartung. Wenn er vor dem
Vorhang vor seinen eigenen Emotionen in die Knie geht: Ist er
dann ganz bei sich? Oder nur in sich selbst gefangen?

Konstanzes Attribut ist die Reisetasche. Ein Mensch unterwegs.
Wie beschwdrend packt Belmonte das braune Ding, als ihm klar

wird, dass 1ihm die Frau seiner Sehnsuchte - wieder? -
entschwindet. Am Ende, musikalisch durch den wiederholten
ersten Teil der Ouverture noch erweitert — macht sich

Konstanze mit der Tasche auf den Weg. Alleine. Wohin, wird die
Regisseurin in ihrer ersten Arbeit am Aalto-Theater Essen
nicht verraten. ,Zuletzt befreit mich doch der Tod“, singt
Konstanze in ihrer zentralen Arie. In Mozarts ,Entfuhrung”,
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Libretto von Johann Gottlieb Stephanie, ist klar, von was: von
der angedrohten Folter. In der ,Entfdhrung“, umgedichtet von
Jetske Mijnssen, wird wohl erst der Tod Konstanzes innere
Einsamkeit beenden.

Mijnssen packt in ihrem ,Entfuhrungs“-Experiment so mutig wie
in ihrer letztjahrigen Dortmunder ,Rusalka“ zu. Die weilSen
Raume von Sanne Danz offnen sich weit nach hinten,
reproduzieren jedoch konsequent immer wieder nur die gleiche
Leere. Mijnsen will etwas uber Menschen erzahlen, die ungefahr
so alt sind wie sie selbst. Uber den Bassa etwa, der das
,Chaos” in sich fuhlt. Und am Ende desillusioniert keine
GroBmut, sondern Wurstigkeit zeigt: Sollen sie doch gehen, die
Verliebten. Ist ihm so was von egal ..
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Einsame Menschen: Sanne
Danz' Buhne zu Mozarts
"Entfuhrung aus dem Serail"
Fotos: Aalto Theater Essen
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Gedanklich ist die Inszenierung ein Wurf, szenisch nur
stellenweise. Denn dem Drama fehlt der Spannungsbogen.
Umgearbeitete Dialoge biedern sich der heutigen Sprache an,
wirken aber manchmal banaler als die Stephanie-Reimereien.
Personen wie Blonde oder Belmonte bleiben unerklart; der Bassa
des Schauspielers Maik Solbach ist blo ein blasser Typ mit
dem neudeutschen Tonfall eines Fernsehmoderators. Sicher, hier
treffen Monaden aufeinander, die einer Novelle von Martin
Walser oder einem Roman Michel Houellebecqs entkriechen
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konnten. Die Regie versucht in zerdehnten Bewegungen ihre
Seelenzustande einzufangen. Aber oft bleibt das Stuck auf der
Stelle stehen Und die Auftritte und Bewegungen der Figuren
muten an, als habe die Regie ihr Handwerk einer Idee geopfert.
Konstanzes Klagen Uber die ,Martern aller Arten” wirkt so vor
allem hysterisch: Die Figur 1ist nicht konsequent genug
durchgeformt, dass man ihr glauben wirde, von ihrer
Entscheidungsangst konnte sie ,nur der Tod“ befreien.

Musikalisch sorgt Christoph Poppen — erstmals am Aalto-Theater
zu Gast — fur eine Mozart-Sternstunde: Zwar verhetzt er die
Ouvertire & la mode, opfert dem Tempo Artikulationsfinesse und
feine Detailarbeit der Geigen. Doch das gibt sich zum Gluck
bald: Den Essener Philharmonikern gelingen das innere
Beziehungsgeflecht der Musik spannend, Einzelheiten filigran
modelliert, Klangfarben sinnig ausgespielt. Auf den
Zusammenhalt von Buhne und Graben durfte Poppen allerdings
noch einen Blick werfen.

Simona Saturova zeigt Beweglichkeit und Substanz. Sie hat
keine Probleme damit, die Grausamkeiten auf dem Atem zu
tragen, die Mozart seiner Urauffuhrungs-Konstanze Catarina
Cavalieri in die Kehle geschrieben hat. Sie weill zu farben und
dynamisch zu schattieren. Allerdings ist ihre Stimme wenig
flexibel positioniert, steckt in einem beengt wirkenden
Klangraum, der sich nicht weiten will. Bernhard Berchtold
verzaubert als Belmonte mit lyrischen Wundern, bis an die
Grenze des Atems gehaltenen Legati, sorgsam gebildeten
Schwelltonen.

Roman Astakhov ist kein idealer Osmin: zu schlank-metallisch
die Stimme, ohne klanglichen Kern und gesattigten Ton. Die
bezaubernde Christina Clark (Blondchen) und der fabelhaft
hohensicher und tonschdon singende Albrecht Kludszuweit
(Pedrillo) bestatigen erneut das hohe Niveau des Aalto-
Ensembles. Mit dieser ,Entfuhrung” hat Essen eine
Neuinszenierung, die viel Klugheit investiert, um das Stuck
ins Heute hineinzutragen. Das haben andere auch schon getan,



aber — trotz aller Einwande — kaum mutiger und naher am Puls
unserer Zeit und ihren psychischen Befindlichkeiten.

Information und Termine:
http://www.aalto-musiktheater.de/premieren/die-entfuehrung-aus
-dem-serail.htm



