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„Die Faschingsfee“ am Theater in Rheydt: Szene aus dem
ersten Akt. Foto: Matthias Stutte

Das Theater Krefeld-Mönchengladbach besinnt sich auf eine gute
Tradition und greift wieder einmal in die stillen, dunklen
Räume, in denen abseits des bis zum Überdruss ausgeleuchteten
Mainstreams vergessene Werke einer Wiedergeburt auf der Bühne
entgegenschlummern.

Während allein in Deutschland in dieser Spielzeit fünf Theater
eine neue „Csardasfürstin“ herausbringen, wagen sich nur zwei
an  Unbekanntes  aus  der  Feder  von  Emmerich  Kálmán.  Das
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Stadttheater  Gießen  spielt  seine  frühe  Operette  „Ein
Herbstmanöver“ von 1909. Und in Mönchengladbach widmet sich
der Regisseur und Sänger Carsten Süss im Theater Rheydt einer
Operette, die vor genau 100 Jahren entstand, als der Erste
Weltkrieg  schon  absehbar  zum  Zusammenbruch  Europas  führen
sollte: „Die Faschingsfee“.

Seit der Nazizeit – Kálmán musste 1938 emigrieren – aus den
Spielplänen verschwunden, feierte die flotte Reminiszenz an
die Fünfte Jahreszeit in der letzten Spielzeit ein Comeback,
für  das  Münchner  Gärtnerplatztheater  bearbeitet  von  dessen
Intendant  Josef  E.  Köpplinger.  Mönchengladbach  hielt  sich
enger an das Original von Alfred Maria Willner und Rudolf
Österreicher. Süss schrieb neue Dialoge und bereinigte das
personalreiche Stück um einige Nebenfiguren. Dennoch wurde der
Abend, auch wegen der zwei Pausen, mit drei Stunden ziemlich
lang.

Ohne flotte Wendigkeit und Selbstironie

Der  Grund  liegt  auch  im  Werk  selbst:  Köpplinger  hatte  in
München ein hohes Tempo vorgelegt und sein Ensemble auf rasche
Reaktionen  und  geschliffene  Pointen  trainiert.  Süss  hat
Darsteller, denen die flotte, wendige Art der Komödie, das
Arbeiten auf einen zündenden Punkt hin nicht geläufig ist.
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Der  Regisseur  und
Sänger  Carsten
Süss. Foto: Theater
Mönchengladbach/pri
vat

Wenn  die  unbekannte  Schöne,  die  sich  später  als  eine
hochadelige  Dame  entpuppt,  in  der  verlotterten  Souterrain-
Kneipe  (atmosphärisch  stimmige  Bühne:  Siegfried  E.  Mayer)
auftaucht, zeigt Debra Hays weder die leicht genervte Arroganz
gegen eine Welt, die sie sonst nie betreten würde, noch die
zögerliche Verlegenheit angesichts fremder Menschen einer kaum
vertrauten sozialen Schicht. Sie tritt vielmehr, nicht einmal
besonders  spektakulär  oder  gar  selbstironisch,  als
Operettendiva  auf.

Zudem  konzentriert  sich  die  Regie  auf  das  (künftige)
Liebespaar. Der Maler Victor Ronai (Mark Adler, alternierend
mit Michael Siemon) hat soeben einen Preis gewonnen, der mit
einem Haufen Geld dotiert ist, und freut sich in einem flotten
Song („Heut flieg ich aus“) auf eine zünftige Faschingsfeier,
zu der ihm die attraktive fremde Frau gerade recht kommt. Ein
romantisches  Auftrittslied,  ein  Duett  im  Walzertakt  –  und
schon ist man sich sicher: „Seh’n sich zwei nur einmal, ist’s
beinahe  kein  Mal  …“.  Doch  das  Milieu  der  Künstler-Bohème
konkretisiert sich nicht. Chor und Statisterie liefern ihre
Szenen wacker ab, aber das Bild einer Zeit von Mangel und
Depression will sich nicht einstellen.

Rüde sexuelle Belästigung fegt den harmlosen Spaß beiseite

So  bleiben  wir  in  szenischen  Abläufen,  wie  sie  aus
standardisierten  Operetten-Arrangements  bekannt  sind  und
längst Inszenierungs-Geschichte sein sollten. Aber Halt: Wenn
sich  plötzlich  ein  öliger  Schnösel  unter  die  feiernde
Gesellschaft mischt und die unbekannte Dame auf rüde Weise
sexuell  belästigt,  verlassen  wir  den  (stets  scheinbar)
harmlosen  Spaß.  Juan  Carlos  Petruzziello  zeigt  mit  dem



nötigen,  auch  schneidend  stimmlichen  Nachdruck,  dass  die
Übergriffe  nicht  als  Galanterie  oder  frivole  Anspielung
gemeint sind, sondern einen Mann charakterisieren, der sich
wie  selbstverständlich  anmaßt,  über  andere  Menschen  zu
verfügen.

Konfrontation  im  Atelier:
Fürstin  Alexandra  (Debra
Hays)  und  ihr  Bräutigam,
Rittmeister  von  Grevelingen
(Michael  Grosse).  Foto:
Matthias  Stutte

Leider bricht diese Exposition im zweiten Akt wieder zum – ob
der  vielen  Dialoge  –  langwierigen  Operettenspaß  zusammen.
Inzwischen wissen wir, dass die Dame der höheren Gesellschaft
angehört und einen älteren Rittmeister ehelichen soll. Ihr
Chauffeur  nämlich  ist  mit  einer  der  Bohème-Künstlerinnen
liiert und weckt durch seine verzweifelten Bemühungen, das
Abenteuer  seiner  Herrschaft  nicht  ausarten  zu  lassen,  das
Misstrauen  seiner  Lori:  Gabriela  Kuhn  als  eifersüchtiges
Fräulein Aschenbrenner und Markus Heinrich als ihr der Untreue
verdächtiger Favorit ziehen alle Register, um ihre turbulenten
Szenen mit Charme und Schmiss über die Bühne zu bringen. Aber
um die beiden herum fehlen das Tempo und der messerscharfe
Schliff der Pointen. Das Fest zieht sich bis zum Finale, in
dem das „hohe Paar“ nach einer Liebesnacht im Atelier, den
Konventionen der Operette entsprechend, getrennt wird.



Den dritten Akt spitzt Regisseur Süss entschieden deutlicher
zu:  In  einem  muffigen  Ambiente  der  Fünfziger  Jahre  –  die
einfallsreichen Kostüme von Dietlind Konold verorten das Werk
in der Nachkriegszeit – soll die Hochzeit zwischen Fürstin
Alexandra und dem Rittmeister (mit sonorer Würde: Intendant
Michael Grosse höchstselbst) gefeiert werden. Unter röhrenden
Hirschen  taucht  im  Hintergrund  –  eine  makabre  Prophetie
künftigen Ehelebens – ein Zitat an „Dinner for one“ auf, die
Stolperfalle Eisbärfell eingeschlossen. Blond bezopfte Mädels
in  Höschen  im  SS-Schwarz  tanzen  auf  der  Tafel  zu  Kálmáns
Schlager „Wenn die Garde schneidig durch die Stadt marschiert“
aus der „Herzogin von Chicago“.

Braune Schatten hinter konservativ-bürgerlicher Fassade

Der schmierige Typ aus dem ersten Akt, inzwischen bekannt als
Staatssekretär  Dr.  Lothar  Mereditt,  schwadroniert  in
konservativ-grauem  Cutaway  von  Leitkultur,  Vorsehung  und
tausendjähriger Zukunft. Am Ende rutscht ein Wagner-Gemälde
von der Wand und legt für Sekunden ein Hitlerbild frei. Süss
hebt den Spiel-Realismus auf, um die Tiefenschichten einer
Mentalität offen zu legen, die heute wieder alles andere als
ein historisches Phänomen der Adenauerzeit ist. Hinter Wagner
als Inbegriff einer bürgerlichen Kunstreligion verbirgt sich
der  braune  Schatten;  in  den  erstarrten  Konventionen
gesellschaftlichen  Lebens  tarnt  sich  ein  Ungeist,  der
Menschen,  Menschlichkeit  und  Moral  verachtet.

Auch  wer  die  Symbolik  für  zu  dick  aufgetragen  hält,  wird
zugestehen  müssen,  dass  der  Versuch,  die  Operette  aus
belangloser Seligkeit zu befreien, mit konzeptionellem Ernst
unternommen wurde. Die ideensprühenden Melodien Kálmáns, die
das Orchester unter Diego Martín-Etxebarría sängerfreundlich
und flexibel, aber manchmal auch konturenarm spielt, bekommen
so  einen  zwiespältigen,  melancholischen,  sogar  leise
resignierten Unterton. Mit Sicherheit nicht der schlechteste
Beitrag, den Krefeld mit der „Faschingsfee“ zur ausgedünnten
Operetten-Landschaft der Rhein-Ruhr-Region leistet.



Vorstellungen: 21. und 31. Dezember, 4. und 16. Februar in
Mönchengladbach-Rheydt;  in  der  Spielzeit  2018/19  dann  im
Theater  Krefeld.  Info:
http://theater-kr-mg.de/spielplan/inszenierung/die-faschingsfe
e/

Tschaikowskys  „Mazeppa“  in
Krefeld:  Triste  Orte  ohne
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geschrieben von Werner Häußner | 19. Dezember 2017
Diese Liebe freut sich schwärmerisch auf ihre Erfüllung. Aber
sie erreicht, wie so oft bei Tschaikowsky, ihr Ziel nicht.
Gegen sie steht nicht nur ein verbohrter Vater, sondern auch
eine politische Intrige. Und am Ende regieren Tod, Wahnsinn,
Leere. Piotr Iljitsch Tschaikowskys Thema ist immer wieder die
unkonventionelle Liebe: So ist es in „Eugen Onegin“, so ist es
auch in „Mazeppa“. Das selten aufgeführte Werk steht in dieser
Spielzeit in Krefeld auf dem Programm.

Eine kluge Wahl, mit der sich der neue GMD Mihkel Kütson
vorstellt und sofort Interesse weckt: Der estnische Dirigent,
der bisher GMD am Landestheater Schleswig-Holstein war, wählt
keines der üblichen „Chefstücke“ für sein Entrée. Das ist
sympathisch und lässt am Niederrhein auf frischen Wind hoffen.

„Mazeppa“ ist nach „Eugen Onegin“ und „Pique Dame“ die dritte
Puschkin-Vertonung  Tschaikowskys,  die  am  Krefeld-
Mönchengladbacher  Haus  gezeigt  wird.  Die  pessimistischen
Sujets, die an der traurigen Verfassung der menschlichen Seele
keinen Zweifel lassen, kamen dem homosexuellen Komponisten,
der zeitlebens um innere Stabilität und äußere Akzeptanz rang,
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offenbar  sehr  entgegen.  Das  Biografische  spielt  bei
Tschaikowsky  –  auch  in  den  späten  Sinfonien  –  eine
gewichtigere  Rolle  als  bei  anderen  Komponisten.

Die  Liebe  zwischen  der  blutjungen  Tochter  eines
Großgrundbesitzers  und  dem  wesentlich  älteren  Mazeppa
scheitert zunächst am Einspruch des entsetzten Vaters, der in
der ehrlichen Liebe der beiden Menschen eine Verirrung und in
dem Kosakenführer einen Lüstling sieht. Die beiden setzten
sich gegen Kotschubej, den Vater, durch: Maria verlässt ihre
Familie, zieht mit ihrem Geliebten weg. Doch sie will nicht
akzeptieren, dass sie hinter Mazeppas politischen Ambitionen
zurückstehen soll.

Zum inneren Bruch kommt es, als Mazeppa ihr die Hinrichtung
ihres Vaters eröffnet: Kotschubej hatte dem Zaren Mazeppas
Pläne für die Unabhängigkeit der Ukraine verraten, ist aber
Opfer seiner eigenen Intrige geworden. Der Machtmensch zögert
nicht, den Vater Marias seinem nationalen Ehrgeiz zu opfern.
Doch der Aufstand gegen den Zaren scheitert …

Unwirtliche Orte der Gewalt:
Die  Bühne  Kathrin-Susann
Broses  thematisiert  das
Gefangensein.  Foto:  Theater
Krefeld-Mönchengladbach

Tschaikowsky, der das Libretto weitgehend selbst erarbeitet
hat, kann an diesem Stoff alle Aspekte seiner musikalischen
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Charakterisierungskunst  ausleben:  Sie  reicht  von  der
wehmutsvollen  Lyrik,  wie  wir  sie  von  der  jungen  Tatjana
(„Eugen Onegin“) kennen, bis hin zu kraftvollen Eruptionen von
Wut,  Enttäuschung,  Rache  und  Aggression.  In  der
Instrumentation zeigt sich Tschaikowsky auf der Höhe seines
Könnens.  Die  ergreifenden,  von  russischer  Kirchenmusik-
Tradition grundierten Chöre (Maria Benyumova) erinnern an den
zehn  Jahre  vor  „Mazeppa“  uraufgeführten  „Boris  Godunow“:
Tschaikowsky  hat  in  seiner  Oper  von  1884  nicht  nur  einen
historischen  Stoff  aus  der  russischen  Geschichte  gewählt,
sondern scheint sich auch musikalisch mit dem Vorwurf einer zu
westlich orientierten Musiksprache auseinanderzusetzen.

Kütson  spornt  das  Orchester  an,  seine  Klang-Konzeptionen
aufzunehmen. Die wuchtigen Momente der kriegerischen Aktion,
das Schlachtengemälde des Zwischenspiels zum Dritten Akt, die
unruhevollen  „Reiterfiguren“  der  Ouvertüre  spielen  die
Symphoniker mit Energie und Engagement. Wird es ruhiger und
leiser, sind Piano-Schattierungen oder Mezzoforte-Delikatesse
gefragt, poltern die Orchestergruppen oft weiter, lassen auch
den elegisch-eleganten Tschaikowsky-Tonfall vermissen. Mihkel
Kütson wird in Krefeld noch Aufbauarbeit zu leisten haben.

Mit dem Mazeppa Johannes Schwärskys steht ein kraftvoller Mann
auf  der  Bühne,  der  zu  herrischer  Entschlossenheit  wie  zu
sehnsuchtsvoller  Nachdenklichkeit,  zum  Liebesschwur  wie  zum
Rachebekenntnis  den  richtigen  Ton  findet.  Seine  große
Soloszene im zweiten Akt gestaltet er emotional facettenreich.
Schwärsky erhellt mit stimmlichen Mitteln die komplexe Psyche
dieses Helden, der sich zur gescheiterten Figur entwickelt.
Anders Heik Dèinyan als Kotschubej, der trotz beeindruckender
Tiefe und manch berührender Stelle – vor allem im Angesicht
des Todes – seinen Bass nicht aus einer gewissen Befangenheit
befreien kann.

Freies, lockeres Singen hört man auch von Satik Tumyan als
Mutter nicht. Sie gibt der Figur der Ljuboff ein treffendes
darstellerisches  Profil,  zeigt  ihren  Stolz,  ihre



Hilflosigkeit, ihre innere Not. Aber bruchlose Registerwechsel
und Flexibilität gehen ihr ab. Mit Carsten Süß steht ein Tenor
auf der Bühne, der den dramatischen Momenten seiner Partie
durchaus gewachsen ist. Aber sein Andrej bleibt in der Höhe
stumpf; der Ton will nicht gut gestützt erblühen.

Izabela Matula, neu engagiert, hat als Maria im ersten und
dritten  Akt  Momente,  die  aufhorchen  lassen:  mädchenhaftes
lyrisches Leuchten, die selbstvergessen sich weiterspinnenden
Phrasen des Endes, das berührende Wiegenlied. Im zweiten Akt
geht ihr die Stimme öfter vom Atem, wird flach und unstet.
Zudem  verordnet  ihr  die  Kostümbildnerin  Alexandra  Tivig
strenge Frisur und Kluft einer Funktionärin, während sie im
letzten Akt das aufgelöste Haar einer Lucia di Lammermoor der
russischen Steppe tragen muss. Facetten der Figur erschließt
das schwerlich.

Die  Inszenierung  ist  Helen  Malkowksy  anvertraut,  die  in
Nürnberg einen komplexen „Fliegenden Holländer“ und Reimanns
„Melusine“ mit viel Sensibilität auf die Bühne gestellt hat.
Seit  2010  ist  sie  am  Theater  Bielefeld  unter  anderem  mit
Brittens „Peter Grimes“ hervorgetreten. Eine gute Wahl, denn
Malkowsky weiß die Geschichte spannend zu erzählen, ohne auf
dieser Ebene steckenzubleiben. Ihr dominierendes Motiv ist das
Gefangensein,  das  sie  bereits  während  der  Ouvertüre
thematisiert: Kotschubej vegetiert bereits hinter Gittern; das
Geschehen entwickelt sich wie aus einer Rückblende heraus. Der
stolze, starre Patriarch ist ein Gefangener seiner selbst,
noch bevor er zum politischen Häftling wird.

Orangefarbene Girlanden, Bänder und Accessoires zitieren die
ukrainische  „orange  Revolution“  von  2004.  Sie  brechen  das
dominierende Graublau auf, mit dem Kathrin-Susann Brose ihre
Bühne als einen Ort der Tristesse und des äußeren und inneren
Elends kennzeichnet. Gefängnisgitter, Kerkertüren: An diesem
Ort gibt es kein Entrinnen. Vergeblich die Träume, die Helen
Malkowsky  mit  dem  Bild  einer  Sternennacht  eher  vorsichtig
andeutet als aufdringlich vorzeigt. Friedliche Naturbilder an



der  Wand  von  Mazeppas  Büro  wandeln  sich  zu  gespenstisch
drohenden Erscheinungen.

Hoffnungslose  Zerstörung:  Der
dritte  Akt  von  Tschaikowskys
"Mazeppa"  in  Krefeld.  Foto:
Theater Krefeld-Mönchengladbach

Am Ende trägt Maria in ihrem Wahnsinn das Sternenbild mit sich
– Symbol verlorener Hoffnung, eines zerstörten Traums. Mazeppa
verabschiedet sich mit den lapidaren Worten „gehen wir“ in den
Tod  durch  eigene  Hand.  Die  zunehmende  Verrohung  dieser
Gesellschaft  zeigt  Malkowsky  in  immer  eindringlicheren
Konfrontationen, die bis zur Vergewaltigung Marias durch einen
Trupp  Soldaten  reichen.  Der  Abgrund  der  Hoffnungslosigkeit
reißt auf; die letzten Spuren der Liebe verwehen im Wiegenlied
der Maria für ihren sterbenden Jugendfreund Andrej.

Malkowksy gelingt es, mit „Mazeppa“ eine überzeitliche Parabel
über Menschen zu erzählen, die Opfer ihrer selbst und ihrer
Zeit werden: gefangen in sich selbst und verstrickt in ihre
Leidenschaften, die mit dem dumpfen Druck des Unausweichlichen
auf ihnen lasten und doch von ihnen selbst entfesselt werden.
Eine sehenswerte Spielzeit-Eröffnung, die für die Premieren
von Puccinis „Suor Angelica“ und „Le Villi“ im Januar und
„Rienzi“ im März 2013 viel hoffen lassen. Und nicht vergessen:
Mit Bellinis „Norma“, inszeniert von Thomas Wünsch, der im Mai
2012 so unerwartet verstarb, wird in Mönchengladbach noch eine
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Produktion gezeigt, die man nicht verpassen sollte!


