Neuproduktion ohne Ecken und
Kanten: Neo Rauch und Rosa
Loy tauchen ,Lohengrin“ 1in
Bayreuth in vieldeutiges Blau

geschrieben von Werner Haullner | 3. August 2018

Blau ist die bestimmende Farbe der Buhne von Neo Rauch
und Rosa Loy. Foto: Enrico Nawrath

Blau — die Farbe des Himmels, die Farbe Gottes und der
Harmonie. Blau — eine kalte Farbe und nach Leonardo da Vinci
die metaphysische Mischung des Sonnenlichts mit der Schwarze
der Weltfinsternis. Blau — die Farbe der Nacht, der Ruhe, der
romantischen Sehnsucht. Blau aber auch die Farbe, die
niederlandische Kiinstler fiir ihre Keramikkacheln verwendeten,
die sich ab dem 16. Jahrhundert in ganz Europa verbreiteten.

Von diesem Delfter Blau hat Neo Rauch — so macht er selbst
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glauben — seine Inspiration fur den neuen Bayreuther
»Lohengrin® empfangen. Diese Farbe bleibt so deutungsoffen wie
die Buhne, die Rauch gemeinsam mit seiner Frau Rosa Loy fur
die diesjahrige Premiere der Festspiele entwickelt hat. Ein
traditioneller Rundhorizont mit schweren Wolken und
durchbrechenden Lichtstrahlen, im Zentrum ein merkwlrdiges
Gebaude, eine Mischung aus Transformatorenhaus und Erinnerung
an einen romanischen Architekturblock mit Rundbogenfries und
Rosette, mit Isolatoren auf dem Dach und Leitungen zu einem
angejahrten Strommast. Davor wimmelt die Menge des
brabantischen Volkes in der Tracht, wie sie uns
niederlandische Maler auf ihren Genrebildern vertraut gemacht
haben: Wamser, Haubchen, Schurzen, Schnurmieder. Es ist kein
Land vor dem Hunnensturm, sondern das Land der Reformation,
des Zeitalters der Glaubenszweifel.

Zwischen Whales’ , Frankenstein®” und Bocklins , Toteninsel”

Zu dem anachronistischen Prozess, der da vor den Konig kommt,
wird eine an zweli Seilen gefesselte Frau gefuhrt. Elsa, in
Blau, mit viel zu kleinen Flugelchen wie eine putzige
Engelsfigur aus einer Kitschporzellansammlung, an einen
Isolator gefesselt, ertraumt ihren Retter. Lohengrin erscheint
unter blitzenden Entladungen. Die Lichtbdgen erinnern an James
Whales ,Frankenstein“-Film: Lohengrin als der ,neue
Prometheus”, der Lichtbringer fur die Menschen? Seine
graublaue Montur eroffnet breite Deutungsmdglichkeiten
zwischen Luftschiffer, Elektriker oder dem einst die
Sowjetunion ,elektrifizierenden” Lenin. Jubel vor dem Trafo
und zwischen den Schatten hoher Zypressen, die wie aus Arnold
Bocklins ,Toteninsel” drohen. Im Kampf verliert Telramund
einen seiner Insektenflugel und kriecht nur noch am Boden:
Motten 10sen die Neuenfels’schen Ratten ab. Schon ein
bekannter deutscher Satiriker wusste: Tiere auf der Buhne
machen sich immer gut.



Lohengrin,

zweiter Akt: Die
Harmonie zwischen
Lohengrin (Mitte:
Piotr Beczala)
und Elsa (rechts:
Anja Harteros)

scheint
gefestigt, aber
mit Ortrud

(Hintergrund:
Waltraud Meier)
droht der
Zweifel. Foto:
Enrico Nawrath

Neo Rauch behindert auch im zweiten und dritten Akt den
Freiflug des assoziativen Bild-Symbol-Denkens nicht: Eine hohe
Wolkenszenerie, auf den Tullvorhang projiziert, versetzt die
Szene zwischen Ortrud und Elsa in eine unwirkliche Landschaft.
Die Figuren bewegen sich in einer dunklen Zone wie in einem
Schilfgurtel, herausgeschalt nur durch die Lichtspots Reinhard
Traubs. Bleiben wir im Brabant der Reformation, sind Ortrud
und Telramund durch ihre Kostime als Vertreter einer alteren
Ordnung gekennzeichnet: Er im gegen neue Waffen wirkungslos
gewordenen Harnisch alter Rittersleut’, sie im volumindsen



Medici-Kragen und einem Rock, der an steife spanische Hofmode
erinnert. Nun ja: Die beiden stehen fur Radbods alten
FUrstenstamm.

Schon im zweiten Akt tritt eine neue Farbe hinzu, die durch
Rot ins Orange gebrochene Komplementarfarbe zu Blau: Gelb, die
schwefelfarbige mittelalterliche Chiffre fur den AuBenseiter
und das Bose. Der Turm, in dem Elsa und Lohengrin ihre
Hochzeitsnacht feiern sollte, 1ist intensiv orange
ausgeleuchtet; Elsa selbst schon — im Futter ihrer Robe — von
blassem Orange infiziert. Die Farbe des Zweifels?

»Hervorstilpungen” des Inneren

Wie weigentlich stets bei Neo Rauch, sind diese
»Hervorstulpungen” seines Inneren, entwickelt in sechs Jahren
stetiger Umrahmung seiner Atelierarbeit durch Wagners Musik
(so Rauch in einem Interview) ambivalent, auch nicht auf ein
tradiertes Repertoire von Symbol-Bedeutungen oder Bild-
Chiffren festzulegen. Aber, wie das sonst recht
regietheaterverliebte deutsche Feuilleton 1in seltsamem
Erstaunen mehrfach notiert hat: Sie sind einfach schon, und in
ihrer geheimnisvollen Gegenstandlichkeit reizvoll ratselhaft
zu betrachten.

Sie kehrt nach 18



Jahren noch einmal
auf den Hiugel
zuruck, um ein
letztes Mal Ortrud
zu singen: Waltraud
Meier (Mitte) mit
Tomasz Konieczny als
Telramund. Foto:
Enrico Nawrath

Nun ist Form ohne Inhalt, Schonheit ohne Begriff eine hohle
und schnell ermudende Angelegenheit. Der Erfolg der Leipziger
Schule, soll er nicht bloB Schall und Rauch sein, sollte sich
nicht auf puren Asthetizismus, auf von ach so viel Abstraktion
und Gedankenkunst ermudete Augen stutzen. Im Falle des
Theaters sitzen wir nicht in einer riesigen Gemaldegalerie,
sondern einem Raum, der durch Aktion, Darstellung und im Fall
der Oper durch Musik mehrdimensional gedacht ist.

Bewegte Korper sind ,,willkommen*

Hier kommt nun die Inszenierung ins Spiel. Eigentlich, so Neo
Rauch in einem Interview mit der ,Zeit", brauchen seiner
Bilder die Bewegung des Korpers im Raum, die Kostume und die
Musik, gar nicht. Man konne auch aus der reinen Betrachtung
des statischen Materials Genuss ziehen, bewegte Kdrper seien
aber ,willkommen®. Daflr zeichnet in Bayreuth Yuval Sharon
verantwortlich, der 1in seiner Heimat, den USA, mit
experimentellen Opern-Projekten auf sich aufmerksam gemacht
hat und 2014 mit John Adams®’ problematischem Musiktheater
,Doctor Atomic” quasi aus dem Nichts heraus in Karlsruhe in
der deutschen Regielandschaft eingeschlagen hat. Im Dezember
2016 hat Sharon eine ,Walkire“ in Karlsruhe inszeniert und
kurz darauf anstelle des von der offenen deutschen
Flichtlingspolitik vergratzten lettischen Regisseurs Alvis
Hermanis den Bayreuther ,Lohengrin® dbernommen. Eine von
Anfang an harmonische Zusammenarbeit, wie Rauch, Loy und


https://www.zeit.de/2018/29/lohengrin-bayreuther-festspiele-neo-rauch-rosa-loy

Dirigent Christian Thielemann Ubereinstimmend bestatigen.

Trotzdem: Viel eingefallen ist Sharon zum Thema ,Lohengrin“ in
den eineinhalb Jahren nicht. Weder vertieft er die Figuren
psychologisch, noch macht er deutlich, was an Wagners Konzept
aktuell sein konnte. Die Ansatze sind da: Lohengrin als
Prometheus, Lohengrin als prafaschistische Fuhrerfigur ohne
Geschichte und ohne politischen Rechtfertigungsdruck. Oder
Lohengrin als ,Beruhrung einer ubersinnlichen Erscheinung mit
der menschlichen Natur®, wie Wagner schrieb — die Oper also
als Transzendenzproblem. Dergleichen ist hochstens in Ansatzen
zu beobachten, wenn etwa, als Lohengrin zum ,Gral”“
zuruckkehrt, die kraftvoll gemalten Lichtstrahlen von oben
intensiv aufleuchten. Im Zusammenhang einer betulichen
Personenregie, die in der Kirchenszene des zweiten Aktes wie
aus einem fruheren Reclam-Libretto wirkt, gewinnen solche
Details kein Gewicht.

Christian Thielemanns intensive Steigerungskurven

Sowohl das Emanzipationsthema (Elsa, die starke Frau) als auch
die Umwertung Ortruds, die den letztlich notwendigen Zweifel
sat, sind schon szenisch Uberzeugender erzahlt worden.
Stattdessen wiegen sich die Kopfe der brav aufgestellten Chore
wacker hin und her, wenn im dritten Akt Elsa in knalligem
Orange trotzig die Erklarung des Gralsritters entgegennehmen
muss. Mag sein, dass die Reminiszenzen an alte Wolfgang-
Wagner-Arrangements akustisch gunstig sind. Genutzt haben sie
wenig; der Chor Eberhard Friedrichs lag — ,Steh ab vom Kampf!*“
— mehr als einmal in ungewohntem Clinch mit der Prazision und
erntete am Ende ein paar bose Buhs.

An Christian Thielemann konnte das nicht 1liegen: Der
Festspiel-Musikdirektor dirigierte mit ,Lohengrin® die letzte
der zehn Opern aus dem an sich unsinnigen Kanon der
festspielwlrdigen Wagner-Werke. Und da waren sie wieder, die
Momente, in denen Thielemann den Streicherklang magisch samtig
ausbreitet. Die Stellen, in denen Blaser und Streicher 1in



luftig strahlender Transparenz ineinander verwoben zu schweben
scheinen. Die intensiven Steigerungskurven im Finale des
zweiten Aktes, die Thielemann ganz typisch mit einem kaum
merklichen Rubato noch verstarkt. Aber da war auch der
fehlende Biss im Vorspiel zum dritten Akt, das Fehlen einer
belebenden rhythmischen Kantigkeit. Und im schimmernden
Vorspiel wurden die Blaserstimmen keineswegs aus dem Nichts in
das Flirren der geteilten Violinen hineingeboren, sondern
setzten beinahe analytisch deutlich ein.

Gefelerte Waltraud Meier

Mit Piotr Beczata setzte Bayreuth endlich wieder einmal
Lohengrin-Mallstabe. Der polnische Tenor sang anstelle von
Roberto Alagna, der vor ein paar Wochen plotzlich bemerkte,
dass er keine Zeit zum Lernen der Rolle habe, mit viel
Fortune. Die italienische Fulle des Klangs stutzte eine
ausgezeichnete Artikulation, aber die nicht anstrengungsfreie
Hohe zeigte auch, dass der ,Lohengrin®“ flir Beczata eine
Grenzpartie ist. Eine solche Grenze gilt auch fur Anja
Harteros als Elsa: So flexibel und innig ist ,Einsam in truben
Tagen” nicht eben haufig zu hodren; in den dramatischen
Momenten der Auseinandersetzung mit Ortrud hat die Stimme
glanzvolles Volumen und entschiedene Attacke; im Duett des
dritten Akts zeigt das zunehmend flackernde Vibrato, dass ihr
die Ausdauer fehlt, die Phrasen konsequent durchzustitzen.

Gefeiert wurde Waltraud Meier. Nach 18 Jahren kam die
Sangerin, die in so vielen Partien Malstabe gesetzt hat, fiur
ihre letzte Ortrud noch einmal nach Bayreuth zurick. Man spurt
ihre Erfahrung in jeder stimmlichen Geste, aber auch in jedem
Moment ihrer Buhnen-Aktion. Ihre Ortrud ist keine grelle Hexe,
keine sich wild gebarende Furie, sondern eine lauernd-
verhalten singende, UuUberlegende und UuUberlegene Regisseurin
eines Masterplans, der ihr am Ende dann doch aus den Handen
gleitet. Waltraud Meier kann durch Erfahrung gestalten, wo
sich junge Stimmen mit Frische und Energie ihren Weg bahnen;
ihre ,Entweihten GoOtter” strahlen immer noch eine gleillende



Gefahrlichkeit aus, die heute noch subtiler gefarbt wirkt als
im Ungestum fruherer Jahre.

Nach der Ara des Regietheaters

Bei Georg Zeppenfeld gibt es das Problem, dass er stets so
souveran gestaltet, so zuverlassig rund und makellos den Ton
formt, dass die GewOhnung das AuBerordentliche einer solchen
Leistung beinahe als selbstverstandlich sehen will — was es
keinesfalls ist, wie Tomasz Konieczny als Telramund mit teils
forciert verfarbten Vokalen, teils gewaltsamer Tonbildung und
Emission demonstriert. Egils Silins erganzt die Solistenriege
als zuverlassig standfester Heerrufer, den die Regie
weitgehend unauffallig zur Nebenfigur verurteilt. Der Beifall
war gewaltig, bei Konieczny und dem Chor mit einigen markigen
Buhs durchsetzt. In die Inszenierungsgeschichte des
yLohengrin“ am Grinen Hugel konnte der Abend als musikalisch
glicklich gelungenes Beispiel eines aneckungsfreien Nach-
Regietheater-Ara eingehen.

Ausweglos im Diesseilts
gefangen: In Katharina
Wagners ,Tristan und Isolde“
bleibt der Akkord des Daseins
unaufgelost

geschrieben von Werner HauBner | 3. August 2018
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Trigerische Idylle
im Liebesduett des
zweiten Aufzugs 1im
Bayreuther
,Tristan”“: Stephen
Gould wund Petra
Lang. Foto: Enrico
Nawrath

Wenn man dem Musiktheater die Fahigkeit zugesteht, den
Zeitgeist auszudriicken, dann lasst sich Katharina Wagners
Inszenierung von ,Tristan und Isolde” in Bayreuth als ein
auBergewdohnlich gelungenes Beispiel anfiihren. In dieser
Version von ,Tristan und Isolde” findet kein Sehnen, kein
Wahnen Ruhe, der Akkord des Daseins bleibt ewig unaufgelodst.

Auf Frank Philipp SchloBmanns und Matthias Lipperts Buhne mit
ihren Treppen, Stegen und Brucken irren zwei Menschen im Blau
der Romantik aufeinander zu, lassen ihre Arme einen Kreis
bilden, verlieren sich im zweiten Aufzug zwischen der
scharfkantigen Helle von Suchscheinwerfern und dem tintigen
Schwarz der Schatten zwischen gellendem Licht. Sie suchen
Geborgenheit unter eine Plane, stecken kiunstlich matt
leuchtende Sternchen auf, wie zweli Teenies, die in ihr selbst
gebasteltes kleines Paradies fluchten.



Der Dunst, in dem unbehauste Manner zu Beginn des Dritten
Aufzugs um eine Leiche kauern, 1ist wundurchdringlicher,
tddlicher Nebel. Tristans Losung aus dem Kreis des Todes ist
nurmehr eine Vision. In magischen Licht-Dreiecken erscheinen
ihm Isolden — bloBe Chimaren, die bei Beruhrung zu Staub und
Lumpen zerfallen oder ins Dunkel stirzen, Ausgeburten einer
Fantasie, die fiebrig nach einem Halt in der Grundlosigkeit
der Existenz sucht. Wenn dann Marke im aufdringlich-
schmutzigen Gelb erscheint, ist das nicht einmal mehr der
Einbruch der Realitat in ein Reich des Traumens, des Hoffens
und des Sehnens. Sondern nur noch eine bdse, banale
Bestatigung, dass es da nichts gibt, vielleicht nie etwas
gegeben hat, was dem ersehnten Reich der Nacht entsprache.
Erschitternd real ist allerdings das Ende: Isolde darf ihren
,Liebestod” verkunden, dann packt sie Marke am Arm und zieht
die Widerstrebende nach hinten ins Dunkel.

Illusionsloses Dunkel des Daseins

Katharina Wagner negiert Metaphysisches und Transzendentales,
wirft in den Chiffren der Buhne alles, was hinaus weisen
mochte, zurlick in den unerbittlichen Raum einer
Gefangenschaft, die uUber die Dreiecksmauern eines Marke-
Gefangnisses hinaus zu einem universalen Todesraum wird, gegen
den es sinnlos ist, verzweifelt anzukampfen. Was Ernst Bloch
in ,Geist der Utopie” schreibt und was im Programmheft zitiert
wird: ,Zwei Menschen schreiten hier in die Nacht, sie gehen
von einer Welt in die andere uber, sonst begibt sich nichts ..“
— das 1ist den Protagonisten bei Katharina Wagner nicht
vergonnt. Das Begehren nach der Wahrheit universaler Liebe
erstickt in der endgultigen Gewissheit vom illusionslosen
Dunkel eines Daseins, fur das Wagners sehnsuchtsfiebernde
Musik nur noch ein verzweifeltes Echo eines langst verwehten
Daseins-Sinns darstellt. Wo sich im Zeichen dieser Musik eine
Transzendierung ereignen konnte? Die Szene zeigt es uns nicht.

So bleibt es der Musik, die Gegenwelten aufzureillen — ein
dualistisches Konzept, das schmerzt. Mag sein, dass die Buh-



Rufe auch darauf zuruckzufuhren sind. Aber ,Tristan und
Isolde” ist eben kein Wohlfuhl-Theater. Der Schmerz uber das,
was Menschen erleben in auswegloser Distanz zu dem, was sie
ersehnen, ist dem Stuck eingeschrieben. Christian Thielemann,
der schon 1993 als junger Generalmusikdirektor in Nurnberg
einen fantastischen ,Tristan” dirigiert hatte, halt die Musik
vollig frei von angespanntem Schwitzen, achtet auf die
Farbvaleurs und die Beleuchtungswechsel, hat einen schier
unermesslichen Atem, wenn er die tragenden Bodgen in die
Struktur der Musik einzieht.

Stringente Konzeption ohne Pathos bei Christian Thielemann

Der Klang ist dezent, leicht und ohne die dunkle Glut und die
satte Dramatik, wie sie auf fruheren Aufnahmen zu erleben ist.
Auch das mag nicht jedem einleuchten oder gefallen, aber
Thielemann zeigt, dass er ein Konzept hat, das durch den Abend
tragt und die Musik erschliet. Ohne ein paar Manierismen geht
es freilich nicht ab: Ob einzelne Holzblaserstellen wirklich
so auffallig ausgestellt werden missen? Und der ,Liebestod” —
darin mit der Buhne im Einverstandnis — bleibt seltsam stumpf,
ohne Passion, ohne den sich steigernden Sog und das fiebrige
Beben.

Kein Ertrinken im Weltatem,
sondern erzwungenes
Verharren im Diesseits-
Dunkel: Die Schlussszene des
,Tristan” 1in der Sicht



Katharina Wagners. Foto:
Enrico Nawrath

Hierin gibt es eine Kongruenz mit Petra Lang, die matt und
resigniert Isoldes Worte aneinanderreiht. Im ersten Akt singt
sie okonomischer als die schrill sich verausgabende Evelyn
Herlitzius 1in der Premierenserie 2015, setzt damit der
illusionslosen Depression des stahlernen Gefangnisses eher
Resignation als Rebellion entgegen. Auf stromendes,
klangerfulltes Singen wartet man im zweiten Aufzug vergeblich:
Petra Lang befreit sich nicht aus dem beengten Gefangnis einer
Tonbildung, die entspannt und frei sich des Korpers versichern
wurde.

Daflir steht mit Stephen Gould wohl einer der ausdauerndsten
und stimmschonsten Tristan-Sanger der Gegenwart auf der
Bayreuther Buhne. Mag auch seiner Stimme hier und da die
charakteristische Farbe fehlen, macht er alles wett, wenn er
die groBen Ausbriuche gestaltet, ohne an seine Grenzen zu
stollen, wenn er die Verzweiflung Tristans muhelos singt, nicht
muhevoll deklamiert, wenn er die Ekstase der Begegnung
leuchten lasst, wenn er in ,So starben wir, um ungetrennt ..“
den Klang mit innerer Passion fullt und wenn er in ,Wohin nun
Tristan scheidet” ein edles, gestutztes Piano und einen
fahlen, fast atherischen Ton anschlagt.

Auch fur den Konig Marke lasst sich derzeit vielleicht ein
ahnlich bewusster, aber kaum stimmschoénerer Sanger finden als
René Pape. Die in der Regie ausgebaute Ambivalenz der Figur
spiegelt er im Singen wieder: als dusterer Boss eines C(Clans
hat er dunkel-harte, als zweifelnder Mensch balsamisch-
flexible Klange. Raimund Nolte als sein Gefolgsmann Melot
bleibt rollengerecht bei einem schneidenden Ton; auf Tristans
Seite klingt der treue Kurwenal Iain Patersons manches Mal
allzu korperlos. Christa Mayer gibt eine Brangane mit Kraft
und Substanz, aber ohne Feinschliff, die in der Inszenierung
eine Figur am Rande bleibt.
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Festspiel-Passagen III:
Katharina Wagner beleuchtet
»Tristan und Isolde” im Geist
der Zeit

geschrieben von Werner Haullner | 3. August 2018

An der Leiche
Tristans (Stephen

Gould): Isolde
(Evelyn Herlitzius)
und Brangane
(Christa Mayer).
Foto: Enrico
Nawrath

Von wegen ertrinken und versinken in des Weltatems wehendem
All. Katharina Wagner holt ,Tristan und Isolde“ ihres
UrgroBvaters aus Wellen und Wogen, Diiften und Luften der
Metaphysik gnadenlos herunter in das desillusionierende
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Ergebnis einer Dreiecksgeschichte: Konig Marke, ein senffarben
gekleideter Pate mit Hut und Pelzkragen, zerrt Isolde weg von
der Leiche Tristans, stoBt sie im Hintergrund aus dem Raum.
Aus der Traum.

Die 1immer noch junge Wagnerin, demnachst wieder
»Alleinherrscherin®“ am Grunen Hugel, hat sich in ihrer mit
Spannung erwarteten Regiearbeit — die erste seit dem Mainzer
.Tiefland” 2011 - konsequent allem verweigert, was die
Geschichte in jene ahnungsvoll-kunstreligiosen Spharen driften
lieBe, die Wagnerianer so innig lieben. Passend zitiert das
Programmheft aus Thomas Manns ,Leiden und GroBe Richard
Wagners“: ,,Es gibt kein Christentum, das doch als historisch-
atmospharisch gegeben ware. Es gibt uUberhaupt keine Religion.
Es gibt keinen Gott, — niemand nennt ihn, ruft ihn an.” Genau:
Es gibt nur diese entsetzliche, unerbittliche, zehrend-
sehrende, allgewaltige Liebe.

Man konnte nun, um die ,Religion” zu retten, mit wagnerischem
und mit gut christlichem Hintergrund einwenden, dass eben
genau diese unbedingte, anarchische Liebe, die den Anderen und
nichts sonst im Blick hat, das Gottliche, Transzendente
prasent setze. Ist der Gott Jesu Christi nicht der Gott, der
von sich behauptet, die Liebe selbst zu sein? Lasst uns nicht
die Liebe fur den Moment der ekstatischen Vereinigung all-eins
werden, untertauchend, verhauchend im wehenden All? Ist dann
der Tod nicht alles andere als eine absolute Lebensgrenze,
sondern eine transformierende Macht? Nein. Beli Katharina
Wagner sind die Wege zur Liebe Labyrinthe, die nicht umsonst
an Giovanni Battista Piranesis monstrose ,Carceri” erinnern,
ereignet sich die ,Nacht der Liebe” im grellen Punktlicht der
Suchscheinwerfer auf Gefangnismauern, gebiert der
Sehnsuchtsschrei der Liebe im dritten Aufzug nur Wahn und Trug
im undurchdringlich grauschwarzen Nebel von Kareol.



Souveran geleuchtet:
Reinhard Traub taucht den
ersten Aufzug in eiln
beklemmendes Zwielicht.
Foto: Enrico Nawrath

Reinhard Traub hat diese hoffnungslosen Bilder souverann
ausgeleuchtet — vom schummrigen Chiaroscuro des ersten bis zum
stickigen Dampf des dritten. Wenn das Zwielicht im ersten
Aufzug mehr als Konturen freilegt, schweben vier Personen vor
einer an M.C. Escher erinnernden Raumkonstruktion — nur ist
deren absurde Logik in willkurlich wirkende Konstellationen
von Treppen, Brucken, Gangen und Pfeilern aufgelost. Isolde
ist dem ,Eigenholde” wie eine wilde Megare auf der Spur, aber
Stege fahren weg und unterbrechen Gange; Treppen, die bisher
im Nichts endeten, haben plotzlich Anschluss in begehbaren
Raum.

Als die beiden endlich zusammenkommen, ist sofort klar: Ein
Liebestrank ist nicht vonndten, hier herrscht die pur
brennende Leidenschaft. Kreisformig verbinden sich die Arme,
das Elixier wird in die Tiefe gekippt. Isolde setzt sich den
Brautschleier auf, der sie wie eine Zwangsjacke umschlieft;
wie von Sinnen zerreillen ihn die beiden dann: Tristans
bedachtsam-bedriuckte Zuriuckhaltung verwandelt sich, dem Puls
der Musik folgend, in enthemmte Raserei.



Blau, die Farbe der
Romantik, in den
Kostumen Thomas
Kaisers fur Tristan
(Stephen Gould) und
Isolde (Evelyn
Herlitzius). Der
sLiebestrank” wird
weggeschuttet. Foto:
Enrico Nawrath

FiUr den zweiten Akt konkretisieren die Buhnenbildner Frank
Philipp SchléoBmann und Matthias Lippert die Dreiecksform:
Tiefschwarze Mauern umgrenzen ein Gefangnis, auf ihrer Krone
patrouillieren die gelben Gefolgsleute Markes. Sie richten
ihre ,Ziunden“ auf das Paar, das unter eine Zeltplane in einer
Ecke die Geborgenheit sucht. Eine ,Nacht“, die nur im
Wunschdenken existiert: Das Paar schmickt seine Zuflucht mit
kinstlich leuchtenden Sternchen wie zwel Teenies, die in ihr
selbst gebasteltes kleines Paradies fluchten.

Der Ausweg, der sich o0ffnet, ist ein projizierter: Tristan und
Isolde stehen Seit’ an Seite und blicken auf ferne,
schattenhafte Gestalten am Ende eines Tunnels. Die ,Nacht der
Liebe” — eine bloBe Vorstellung, ein schwarzes Irrlicht in der
ausweglosen Gefangenschaft der Welt. Die Liebenden erkennen



das: An den Metallgerippen, die sie wie eine stahlerne Klammer
zu umschliellen beginnen, reillen sie sich die Arme blutig.

Aber der Tod kommt nicht — den spendet erst Melot mit einem
Springmesser. Der Einbruch Markes 1ist ein Fanal der
Brutalitat. Von dem milden Konig mit der balsamischen Stimme
ist nur letztere geblieben: Georg Zeppenfeld — er verbrachte
seine ersten Bluhnenjahre in Munster und Bonn — ist der
stimmschonste Sanger des Abends. Sein Monolog ist eine
Wohltat, nicht weil er mit Timbre und Stimmfuhrung asthetische
Erwartungen erfullt, sondern weil er mit den Mitteln des
Gesangs seinen Charakter expressiv ausdeutet. Er lasst hinter
dem schonen Ton die Heuchelei, die Abgrindigkeit des Willens
zur Gewalt erkennen.

Szene aus dem
dritten Aufzug.
Foto: Enrico
Nawrath

Tot, alles tot: Die unbehausten Manner, die da zu Beginn des
dritten Teils in undurchdringlichem Nebel um eine Leiche
kauern, erinnern an die Gruppe der ,fremden” Hollander-Mannen
in Katharina Wagners erster Inszenierung in Wdrzburg 2002. Sie
haben Tristan schon mit roten Grablichtern umstellt; das
Warten auf ein Schiff zieht sich qualerisch lange hin, die



Englischhorn-Elegien klingen nicht mehr elegisch-bukolisch,
sondern depressiv und trauernd.

Tristans Losung aus dem Kreis des Todes 1ist nurmehr eine
Vision. In magischen Licht-Dreiecken erscheinen ihm Isolden,
aber sie sind nicht lebendig: Es sind geisterhafte Gestalten,
die bei Beruhrung zu Staub und Lumpen zerfallen, ins Dunkel
stirzen, den Kopf verlieren. Auch Markes Erscheinen tragt
irreale Zuge: Unvermittelt knallt grelles Licht auf ein gelbes
Dreieck, gebildet aus seinen Leuten. Erschitternd real ist nur
das Ende: Der ,Liebestod” durfte fur Isolde ein dauerhaftes
Sterben in der giftigen Welt Markes werden, der ,sein Weib* an
sich gerissen hat.

Katharina Wagner dekonstruiert radikal und konsequent, was
Richard sich noch philosophisch zurechtgemacht hatte: die
transzendierende Macht der Liebe, die ldsende Macht des Todes.
Bei ihr bleibt nicht einmal der Glaube einer sakularisierten
Kunstreligion. Die Liebesnacht — ein Pubertatstraum; die
Liebesverklarung — eine Elendsprojektion. Das ist Moderne in
der Endphase: nicht illusions-, sondern visionslos. Aus der
bedrickenden Brutalitat herrschender Machtverhaltnisse gibt es
nicht einmal mehr den Tod als Ausweg. Eine glaubenslose Welt
verhartet in der nihilistischen Macht des Faktischen. Der
yHollander” Harry Kupfers, vor dreilig Jahren an gleichem Ort,
lasst gruBen.



Uberragend als Konig
Marke: Georg
Zeppenfeld. Foto:
Enrico Nawrath

Oblag es also Christian Thielemann wenigstens musikalisch an
Traditionen anzuknupfen, die Transzendentalitat des ,Tristan”
wenigstens musikalisch zu retten? Mitnichten. Zwar liegen
Welten zwischen der analytischen Auffassung, die etwa sein zum
Antipoden hochstilisierter Kollege Kirill Petrenko vertritt,
und Thielemanns sinnlich-gelost fliellender, grolBbogiger
Interpretation. Aber der neue ,Musikdirektor” Bayreuths spielt
nicht einfach die Rolle des ,deutschen Kapellmeisters” nach.
Die Jahrzehnte, die ihn von Furtwangler und Knappertsbusch
trennen, sind vernehmbar: Das Bayreuther Festspielorchester
klingt frei, schlank und stromend, selbst die groflen
Aufschwinge rauschen nicht bassdonnernd uUber die Sanger
hinweg.

Thielemann arbeitet am Detail, sorgt fur rhythmische Prazision
und fur genaue Phrasierungen — etwa bei den Blasern des
Beginns des zweiten Aufzugs. Aber er hat auch eine Tendenz zum
Weichzeichnen: Die fiebrige Ekstase des dritten Aufzugs war im
letzten Bayreuther ,Tristan®” bei Peter Schneider
entschiedener, schutzloser zu erleben.



Auch Thielemanns Hang zur schonen Stelle fordert wieder ihren
Tribut, wenn er das Tempo verlangsamt, um einen Ubergang,
einen pastos sinnlichen Augenblick, ein harmonisches
Raffinessement auszustellen. Sicher, damit markiert er
musikalisch wichtige Momente — aber manchmal bedarf es schon
Thielemann’schen Tiefblicks in die Partitur, um den Verdacht
der Willkiur zu entkraften. Die ,Buhs”“, die ihm am
Premierenabend entgegenschallten, hatten wohl andere Grinde
als die der Leistung des Dirigenten Thielemann. Vielleicht mag
als Hinweis genugen, dass sein Parkplatz mit dem hibschen
Schild ,Reserviert fur Musikdirektor C. Thielemann“ und dem
berithmten Porsche drauf ein vor der Vorstellung viel
fotografiertes Motiv war.

Immer wieder gern
fotografiert: Der
Parkplatz mit dem
Schild ,Reserviert
fur Musikdirektor C.
Thielemann®. Foto:
Werner HauBner

Wagners Oper als eine Herausforderung zu bezeichnen, ist fur
die Sanger alles andere als ein Gemeinplatz: Vor der
Urauffdhrung in Minchen vor 150 Jahren, galt sie als



unsingbar. Der plotzliche Tod des Tristan, Ludwig Schnorr von
Carolsfeld, galt lange als Beleg fur die ,morderische” Rolle -
der jene der Isolde nicht nachsteht. So ist das Publikum in
der Regel gewillt, jede auch noch so unvollkommene Darbietung
mit dankbarem Beifall zu bedenken. Anders ist etwa der Jubel
flir Evelyn Herlitzius wohl kaum zu erklaren: Ihre Isolde macht
im Temperament der Attacke, in der wuchtigen Entschlossenheit
des Spielens, in der morderischen, gellenden Anstrengung der
Tone nur annahernd wett, was ihr an Schliff und Schmelz fehlt.
Ihr Vibrato ist das einer dramatischen Stimme in der Endphase,
wie schon ihre ,Isolde” am Aalto-Theater in Essen 2013
nahegelegt hatte. Ihre Artikulation lasst weite Teile des
Textes in der Sinuskurve kaum fokussierter Tone verschwinden.
Das Publikum raste: Was zahlt, ist die Exaltation, das
unmittelbar theatrale Ereignis, nicht mehr die Kunst des
formvollendeten Singens. Der Uberragende Georg Zeppenfeld
erhielt nicht annahernd so viel Beifall.

Christa Mayer hielt sich als Brangane tapfer und mit groRem
Ton neben den Eruptionen der Herlitzius. Ihr Profil bleibt im
Konzept Katharina Wagners randstandig: Ihre gehemmte
Zerknirschung im dritten und ihre verzweifelte Sorge im ersten
Aufzug sind deutlich ausinszeniert, lassen sie dennoch nicht
aus dem Schatten einer Nebenfigur heraustreten.

Stephen Goulds Tristan durfte momentan schwer zu ubertreffen
sein. Die Okonomie des Krafteinsatzes, die geldst gesungenen
Momente des Elegischen und des Innerlichen, die klug
disponierten Ausbriuche des dritten Aufzugs sind eine Klasse
fir sich. Iain Patersons rustikaler Bassbariton passt zu einem
Kurwenal, der salutierend sein Bekenntnis zu Tristan
hinausruft.

Raimund Nolte als schlangenhaft-eleganter Melot, Tansel
Akzeybek — der ,Nemorino” des Jahres 2014 am Aalto — Uberzeugt
als sicherer Hirt und als Steuermann. Kay Stiefermann — der
Wuppertaler ,Hollander” — als handfester Steuermann erganzt
das Ensemble mit markanter Stimme.



Als Hirt und Junger
Seemann in Bayreuth:
der ,Nemorino” des
Jahres 2014 am Aalto-
Theater Essen, Tansel
Akzeybek. Foto:
Enrico Nawrath

Was in Bayreuth ausblieb, ist die Sensation. Kein Skandal,
keine EmpoOrung, keine revolutionarer Umsturz der Tristan-
Rezeptionsgeschichte. Was sich einstellte, ist viel mehr:
Katharina Wagner und ihr Team verbinden eine durchdachte,
wirkungsvolle Bildsprache mit einem tragfahigen Konzept

jenseits genialisch daherkommender Ausflusse
dekonstruktivistischer Ideologien, assoziativ arbeitenden
Material-Fetischismus' oder privatmythologischer

Verstiegenheit. Der ,Tristan“ 1ist eben eine zeitlose
Geschichte, die soeben in Bayreuth im Geist der Zeit
beleuchtet wird.

Am Freitag, 7. August, wird die Inszenierung Katharina Wagners
live aus dem Bayreuther Festspielhaus in viele Kinos 1in
Deutschland, Osterreich und der Schweiz live iibertragen.
Beginn ist um 16 Uhr, ab 15.45 Uhr gibt es ein Vorprogramm.

Info uber die Kinos in der Region:



http://www.wagner-im-kino.de/land/deutschland/de-NW

Der Bayerische Rundfunk bringt auf BR Klassik die Ubertragung
als Live-Stream am 7. August ab 16 Uhr. Aus rechtlichen
Griinden ist dieses Angebot nur in Deutschland verfiighar. Der
Videostream ist bis 31.12.2015 nachzuschauen.

Info:
www.br.de/radio/br-klassik/themen/bayreuther-festspiele-br-sen
dungenl00.html

Am Samstag, 8. August, 20.15 Uhr, wird ,Tristan und Isolde in
3sat gezeigt.

Info: http://www.3sat.de/page/?source=/musik/182785/index.html

Plotzlich Chef - Dirigent
Kirill Petrenko wird neuer
Leiter der Berliner
Philharmoniker

geschrieben von Martin Schrahn | 3. August 2018

Kirill Petrenko wird der
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neue Chefdirigent der
Berliner Philharmoniker.
Foto: Wilfried Hoesl

Geht doch! Da haben sich die Berliner Philharmoniker still und
heimlich noch einmal zusammengesetzt, angeblich nur gute zwei
Stiindchen beraten, und zack, einen neuen Chefdirigenten aus
dem Hut gezaubert. Kirill Petrenko heiBRt der Gliickliche,
gleichermaffen Publikumsliebling in Miinchen (Staatsoper) und
bei den Bayreuther Festspielen. Die Uberraschung daran ist,
dass sich das deutsche Vorzeigeorchester plotzlich, nach der
schweren Nichtgeburt im Mai, so ziigig auf ihn einigen konnte,
»,mit groBer Mehrheit”.

Petrenko wurde 1972 im russischen Omsk geboren. In Vorarlberg,
dann Wien studierte er, dort auch begann er seine
Dirigentenkarriere, an der Volksoper. Das war 1997, zwei Jahre
spater schaffte er den Sprung als Chefdirigent ans Meininger
Theater. Dort brachte er, unter Intendanz und Regie von
Christine Mielitz (2002 bis 2010 Chefin der Dortmunder Oper),
Richard Wagners ,Ring“ heraus. Gespielt wurde das Mammutwerk
an vier Abenden hintereinander — ein echter Coup.

Fur Petrenko war’s der Beginn eines steilen Aufstiegs, der ihn
2002 an die Komische Oper Berlin und 2013, nach mehrjahriger
freier Tatigkeit, an die Muanchner Staatsoper fuhrte. Dort
lauft sein Vertrag 2018 aus, dann verlasst auch Simon Rattle
die Berliner Philharmoniker. Gleichwohl muss UuUber die
Einzelheiten von Petrenkos Amtszeit an der Spree noch beraten
werden. Und aus Munchen kam prompt das Signal, man werde dem
Maestro eine Verlangerung anbieten. Im Zweifel heillt das also:
Der Dirigent wird wechselnd auf zwei Hochzeiten tanzen.

Zuzutrauen ist es ihm allemal. Petrenko gilt als ruhiger,
konzentrierter Arbeiter, der noch an kleinsten
Ausdrucksnuancen feilt, als Analytiker, aber auch als
Vollblutmusiker mit Bauchgefuhl. Was er in die Hand nimmt,
vergoldet sich oft zu berauschendstem Klang, bleibt aber stets



durchhorbar. Petrenkos Minchner Dirigate gelten als Ereignisse
und seine Deutung des ,Ring“ in Bayreuth hat vor allem deshalb
héchstes Lob erhalten, weil er dem Orchester allerfeinste
kammermusikalische Klarheit entlocken konnte. Ahnliches war
ubrigens bereits 2011 wahrend der Triennale staunend zu
erfahren: Petrenko interpretierte mit den Duisburger
Philharmonikern Wagners ,Tristan“. Ein Jahr spater wiederum
gestaltete er im Konzerthaus Dortmund mit der Staatskapelle
Dresden eine wunderbare Rachmaninow-Zeitinsel.

Alles in Butter, so scheint’s, und die versammelte Weltpresse
jubiliert. Seltsam nur, dass die Kundigen vor dem ersten
Wahlversuch im Mai zuerst mit den Namen Christian Thielemann
und Andris Nelsons jonglierten, Petrenko indes irgendwie aus
dem Blickfeld geriet. Merkwiurdig auch, dass die Berliner
Philharmoniker zunachst peinlich patzten, dann aber jemanden
wie Phonix aus der Asche emporzaubern. Doch offenbar ist es
nun fur niemanden mehr ein Problem, dass zunachst kein
Kandidat, also auch Petrenko, mehr als 50 Prozent der Stimmen
fur sich verbuchen konnte. Die Frage, wie grofl die Mehrheit
diesmal war, bleibt ohne Antwort. Nun ja: Orchester sind vor
allem eins, ein Sammelbecken lauter Diven.

Dennoch: Er wiurde es am liebsten umarmen, hat Petrenko nach
seiner Wahl spontan verklindet, aber auch, dass seine
Gefuhlslage zwischen Euphorie, Ehrfurcht, ja Zweifel schwanke.
Kein Wunder bei einem Chefposten, der mit Namen wie
Furtwangler, Karajan oder Abbado behaftet ist. Hinzu kommt,
dass Petrenko in erster Linie ein Mann der Oper 1ist.
Interessant werden durfte daruberhinaus, wie sich der
medienscheue, schweigsame Maestro zu einem Orchester stellt,
das die Offentlichkeit im Internet oder mit Education-
Projekten offensiv sucht. Und wie halt er’s mit der Moderne?
Wir sind gespannt.



Der Einzelne und die
Gewalten: Gubaidulina und
Bruckner unter Thielemann 1in
Koln

geschrieben von Werner Haullner | 3. August 2018

Christian Thielemann am Pult
der Dresdner Staatskapelle.
Foto: Matthias Creutziger

Ein Orchester mit traditionsreichem, golden fiilligem Klang,
ein Dirigent mit einem Faible fiir die deutsche Romantik und
ein Komponist, der wie kein zweiter fiir das Abendleuchten der
ungebrochenen Tonalitat und fiir einen Hohepunkt der Symphonik
steht: Die Sachsische Staatskapelle Dresden, Christian
Thielemann und Anton Bruckner — diese Verbindung muss einfach
funktionieren. Und das tut sie auch: Das Konzert in der Kolner
Philharmonie, das heute (10. September) zur Saisonerdffnung im
Konzerthaus Dortmund wiederholt wird, 1lieff die drei
vollendeten Satze von Bruckners Neunter in vollendeter
Meisterschaft erklingen.

Solche Hohepunkte sind selten — und dennoch entfachte nicht
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Bruckners monumentaler Abschied von der Welt das innere
Brennen dieses Abends. Sondern Sofia Gubaidulinas tief
bewegendes Zweites Violinkonzert ,in tempus praesens” (,in der
gegenwartigen Zeit"”), gespielt von Gidon Kremer, einem
langjahrigen Weggefahrten der tatarischen Komponistin, die
1992 in die Bundesrepublik ausgewandert ist. Ein Werk, das
Anne-Sophie Mutter gewidmet und auch von ihr 2007 uraufgefuhrt
worden ist. Kremer hatte Gubaidulina stets ermuntert und auch
ihr erstes Violinkonzert ,O0ffertorium®“ 1981 uraufgefiuhrt -
damals ein Paukenschlag, der die bescheidene, tiefreligiose
Frau aus dem Osten von jetzt auf nachher bekannt gemacht hat.

Sicher gibt es im Zweiten Violinkonzert, in dem Gubaidulina
nach einem Verhaltnis von Solist und Orchester jenseits der
Tradition sucht, den Aspekt der Konfrontation des Einzelnen
mit dem Gesamten. Mag sein, dass es um das Individuum und die
Gesellschaft — oder, wie man bei Schostakowitsch interpretiert
— um die Macht des Staates geht. Vor dem christlichen
Hintergrund der Komponistin lasst sich dieses Verhaltnis aber
auch religiods deuten: Der Mensch sucht sein Verhaltnis zu den
»Machten und Gewalten”, jenen gottlichen Kraften, die nicht
mit Gott selbst zu identifizieren sind, die aber Weg und
Schicksal des Einzelnen begleiten. So wirkt das Orchester:
kommentierend, begleitend, dominierend, erschreckend gewaltig
herausfordernd oder sanft tragend. Die Geige kommuniziert mit
diesen klanglichen Manifestationen, gibt ihnen Themen vor,
erschrickt vor ihren Reaktionen, flieht oder kampft. Und
entschwebt am Ende in einem einsamen Ton.




Christian Thielemann und
Gidon Kremer in der Kolner
Philharmonie. Foto: Matthias
Creutziger

Gidon Kremer beschdnigt nichts. Keine saftigen Klangergusse,
keine schmelzende Sufe, keine melodramatischen Sonoritat. Das
steckt alles drin in Gubaidulinas Noten — Anne-Sophie Mutter
hat es in ihrer Aufnahme prachtig ausgebreitet. Kremer geht
einen anderen Weg: den des herben, ernst gesammelten Tons, den
der expressiven Reduktion des Klangs, den einer sproden,
endlos differenzierten Artikulation. Und die Dresdner
reagieren unter dem zuruckhaltend schlagenden Christian
Thielemann mit einer wundervollen Aura ebenso differenzierter
Klanggebilde: von der gerauschhaften, perkussiven Grelle zur
gespenstisch anmutenden Verschleierung, vom runden,
leuchtenden Tutti zur fragilen Balance miniaturisierter
Gesten, von massiver Gewalt zu schillernder Transparenz. Am
Ende: Ergriffenheit. Das Publikum ist nicht in der Stimmung
flir Jubel oder Enthusiasmus.

Die dynamische und klangliche Flexibilitat der Dresdner, der
souverane Blick der Musiker auf die Noten und ihr Gehor
fureinander garantieren einen Bruckner von auBerordentlicher
Klasse. Das Orchester ist mit der Sprache des frommen Mannes
aus Ansfelden wohl vertraut; Christian Thielemann hat mit der
Staatskapelle bereits einen Bruckner-Zyklus absolviert. Der
Star so mancher Konservativer befleifigt sich jedoch nicht,
Bruckner als orgelblockschichtenden Pathetiker zu
prasentieren. Er halt die Zigel lange, lasst die Musiker frei
agieren, sorgt so fir einen gelésten Ton und lockere Metrik —
manchmal freilich auch fur nicht ganz passgenaue Einsatze, fur
die Thielemann dann doch die Hand heben sollte.

An den Stellen, die ihm wichtig sind, beschwort er seine
Musiker mit gestrecktem Zeigefinger, mit Dynamik- und
Phrasierungshinweisen der Hand. Vor allem lasst er nicht
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durchgehen, was einige Tage zuvor Christoph Eschenbach in
Essen zu wenig beachtet hat: Thielemann baut die Dynamik der
Entwicklung uberlegt auf. Seine Violinen nehmen sich zurilck,
pflegen einen sanft leuchtenden, fast zerbrechlichen Ton mit
leicht gefuhrtem Bogen — und die Kontrabassgruppe zeigt sich
homogen und 1intonationssicher wie in kaum einem anderen
Orchester. Im richtigen Moment sind die Streicher dann mit
ihrem goldleuchtenden Klang prasent. Wenn dann im ersten Satz
das Thema im Blech apotheotisch auffahrt, ist ein wirklicher
Hohepunkt erreicht.

Thielemann entwickelt solche Gipfelpunkte mit Energie und
Spannung, fangt aber das Abebben danach auf, fuhrt die
beruchtigten Bruckner’schen Neuansatze weiter, ohne den Faden
zu kappen. So stellt er die Zusammenhange her. Dass ihm, dem
passionierten Wagner-Dirigenten, die erhabenen Momente wie der
Beginn des Adagios besonders am Herzen liegen, ist horbar.
Aber Thielemann behandelt sie — anders etwa als fruher bei
Beethoven — nicht isoliert als wichtige ,Stellen”, sondern
sieht sie stets in ihrer Rolle im grolBen Ganzen. Ein Abend,
der den Anspruch des Orchesters unterstreicht, unter die
weltweit fuhrenden Klangkorper zu zahlen.

Festspliel-Passagen III: Liebe
in Zeiten der Datenstrome

geschrieben von Werner HauBner | 3. August 2018

Jan Philipp Gloger ist 31 und damit aus einer Generation, die
mit Matrix, Modem und Microsoft aufgewachsen ist. Er war noch
ein Kind, als die alten Blocke des Kalten Krieges von den
neuen Fronten der Globalisierung und des Neoliberalismus
abgelost wurden. Die Welt, die ihm sein Buhnenbildner Christof
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Hetzer fur den ,Fliegenden Hollander” auf der Bayreuther
Festspielbluhne gestaltet, ist die Welt dieser Kinder. Ein
magisch flackerndes Gefangnis, gebildet aus Prozessoren und
Platinen, Lichtbandern und Zahlwerken. Winzig klein sitzen
zwischen den energetischen Entladungen Menschlein in einem
anachronistischen Holzboot: Daland und der Steuermann,
autoritarer Chef und beflissener Angestellter. Sie sind beide
so cool. Aber wenn sich Herr Daland unbeobachtet fuhlt,
schnupft er eine Prise Koks, und fuhlt sich ertappt, wenn
jemand guckt.

Gestrandet im Meer der
Daten: Daland (Franz-Josef
Selig, rechts) wund der
Steuermann (Benjamin Bruns).
Foto: Enrico Nawrath

Gloger will, das macht das Einstiegsbild des ,Fliegenden
Hollander” deutlich, Wagners Geschichte einer utopischen,
einer ,wahren” Liebe in der Welt der vom Zeitgeist Getriebenen
erzahlen. Ihr Horizont ist die Vernetzung, die scheinbar Alle
mit Allen verbindet. Aber dieses Netzwerks der Produzierenden
und Kommunizierenden macht unendlich einsam: Der Hollander,
der zwischen dem Datenblinken auftaucht, hat mit dem
Rollkoffer und dem Kaffee-Pappbecher die Embleme des global
okonomisch getriebenen Ahasvers von heute bei sich.

Ein weiteres Prinzip, das sich der aus Hagen stammende
Regisseur als Deutungsmuster zu eigen macht, ist das der
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Verkleinerung: In dieser Welt wird auf verwertbares Format
heruntertransponiert. Der Sturm wird zum domestizierten Strom
frischer Luft aus dem Ventilator, der in Dalands
Produktionsstatte hergestellt wird: Summ und brumm, du Radchen
.. Reduziert wird auch die Liebe: Der Hollander fragt in seinem
Monolog nach dem gepries‘nen Engel Gottes, der seines Heils
Bedingung ihm gewann. Die Antwort gibt eine Kaffee-Mamsell mit
lasziver Bewegung: konsumierbarer Sex, o6konomisch relevante
Gefuhlsprodukte. Der Steuermann halt sich gleich an dem fest,
was man greifen kann: Der Geldkoffer liegt in seinen Armen.

Mit dem Zuschnitt auf das, was man ,,in Zahlen darstellen kann“
— ein Lieblingskriterium von Unternehmensberatern und
Controllern — endet Glogers Geschichte auch: Der Steuermann
fotografiert mit seinem Handy die Vereinigung von Senta und
Hollander im Tode — und zur nachkomponierten Verklarungsmusik
Wagners verpacken eifrige Arbeiterinnen das neue Produkt:
Kitschfiguren des Paares, von innen zu beleuchten. Der heftig
ausgebuhte Coup der Inszenierung erfasst sehr genau die
okonomische Banalisierung groflen Ideen und geistiger Entwlrfe.
Die ,wahre Liebe” Wagners, eine transzendentaler Begriff,
kommt in solch schlichtem Materialismus nur als herziger
Abklatsch vor.

Der Wagner’sche Liebesbegriff ist in den letzten Jahrzehnten
in der Inszenierungsgeschichte des ,Fliegenden Hollanders” oft
genug reduziert, korrumpiert oder desavouiert worden. Zu
erinnern ist an Harry Kupfers grandiose Bayreuther Deutung von
1978, der das Transzendierende in Wagners ,Hollander” aus
einem materialistischen Ansatz konsequent als Wahn zu
entlarven versuchte. Es gab psychologisierende Deutungen in
jeder Spielart; in jungerer Zeit wuchs die Sensibilitat fur
das mythische Potenzial der Oper.



: [ X

Pieta: Symbol fir Wagners
"wahre Liebe". Adrienne
Pieczonka als Senta wund
Samuel Youn als Hollander.
Foto: Enrico Nawrath

Udo Bermbach =zitiert im Programmheft des Bayreuther
oHollanders” nicht umsonst Max Horkheimer, der fur die
Bestimmung der ,wahren Liebe” ihre Richtung auf ein ,kunftiges
gliuckliches Leben aller Menschen“ fur unverzichtbar gehalten
hat. Ein Ziel, das nur als Utopie oder in religiOs begrundeter
Perspektive gedacht werden kann.

Gloger zeigt in seiner Inszenierung nun keine Offenbarung,
aber er lasst seine Deutung auf eine solche hin offen. Das
Romantisch-Ubersinnliche, fiir das der Hollander steht, 16st
weder Widerstand noch Erschrecken aus; es hat in dieser Welt
einfach keinen Platz. Wo es auftaucht — etwa durch die Mannen
des Hollanders in der Chorszene des dritten Aufzugs — wird es
einfach absorbiert. Doch Senta, das ,Kind“, das ,nicht weiB,
was es singt“, erschafft sich eine Welt, gibt ihrem Suchen
eine Richtung, die sie mit der Sehnsucht des Hollanders ,nach
dem Heil” verbindet.

Haus, Schiff und Himmel bildet sie nach. Eine Puppe aus Pappe
steht auf der Hohe des Hugels aus Schachteln, den sie sich als
Flucht- und Rluckzugsort errichtet hat. Genau an dieser Stelle
erscheint der Hollander in Dalands Haus, eine VerkOorperung
dessen, was Senta sich in ihrem Inneren ertraumt. Solche
Momente der Inszenierung stellt Gloger ziemlich lapidar und
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kaum erlautert auf die Buhne — vielleicht die grofte Schwache
der Produktion, die gerade in den intimen Szenen zwischen
Senta und dem Mann ihrer Ideale zugespitzter interpretieren
musste. Aber um an solchen Momenten weiterzuarbeiten, 1ist
Bayreuth ja eine ,Werkstatt”.

Mit dem Dirigenten der einzigen Premiere dieser Festspiel-
Saison am Grunen Hugel, Christian Thielemann, war sich Gloger
einig, nicht auf die derzeit beliebte ,Urfassung” des
oHollanders” zuzugreifen, sondern den nachkomponierten
»Ertosungsschluss” als weitergehenden Willen Wagners zu
akzeptieren und szenisch zu integrieren. Wenn sich Senta am
Ende mit selbstgebastelten Papp-Engelsfligelchen zu ihrem
Hollander auf die Sehnsuchts-Burg fluchtet wund zum
harfenlichtdurchfluteten Pathos des Finales die
Plastikfigurchen verpackt werden, konnte dieser Moment als
rabenschwarzer Kommentar zu Wagners scheinbar irrealem,
psychologisch verstiegenem Konzept gesehen werden. Doch dem
steht die Musik im Wege: Thielemann 1lasst sie in solchem
Ernst, solch brennender Identifikation aufleuchten, dass sie
einen uniberwindlichen Kontrapunkt zum Zynismus der Szene
setzt: Klingende Hoffnung, Rettung der Wahrheit und
ungebrochene Hoffnung auf die verwandelnde Kraft der Liebe.

Thielemann hat sich des ,Hollanders“ in einem hochst
asthetischen Orchesterklang angenommen, ist aber nicht immer
in der Tiefe angekommen. In der Ouvertlire bricht er in Sentas
Balladenmotiv den Bogen und radikalisiert die Punktierungen
zum dezidierten Non-Legato. ,Schone Stellen“ kostet er wieder
einmal bis zur Grenze des Zerfallens aus. O0ft achtet er mehr
auf die Brillanz der Melodiestimmen als wichtige Farben aus
der Tiefe der Partitur zu heben und zu gewichten. Das ist
schwelgerisch musiziert und — die Ovationen beweisen es —
hochst publikumswirksam. Aber hinter der Glatte ist es schwer,
Abgrunde zu orten.



Adrianne Pieczonka
als Senta. Foto:
Enrico Nawrath

Unter den Sangern uberzeugen alleine der schénstimmige und
sichere Steuermann von Benjamin Bruns und die Senta Adrianne
Pieczonkas. Ihr gelingen balsamische Piani, aber auch die
aufflammende Leidenschaft und der zu allem entschlossene Furor
des Finales. Dass sie nicht alle Tone konstant durchstutzt,
macht ihr bei manchen, von Thielemann noch verlangsamten Bogen
Probleme. Aber als lyrisch grundierte Senta mit der notigen
Expansionskraft und stimmlich abgesicherter Farbpalette ist
Pieczonka ihren Vorgangerinnen seit den achtziger Jahren
uberlegen.

Der Sanger des Titelhelden, Evgeny Nikitin, musste wegen
seiner unglucklichen Tattoo-Affare weichen. Sein Cover Samuel
Youn, in Koln engagiert und dort auch als ,Hollander”
erfolgreich gewesen, schlug sich tapfer. Er beginnt mit
entspannter Tiefe, doch die Stimme verkrallt sich, je hoher
sie steigt, immer heftiger in einer klanglich limitierten
Position, wird fest und unflexibel. Dann verliert der Sanger
auch die Freiheit, verstandlich zu artikulieren. Die hat
Michael Kodnig als Erik: Als Hausmeister im grauen Kittel
versucht er vergeblich, seinen braven, ambitionslosen Liebes-
Begriff der zum HOchsten gestimmten Senta zu erklaren. Dennoch
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konnte das alles freier, unverfarbter und mit Schmelz gesungen
sein; schlieflich sind Eriks Gefuhle ja aufrecht und lauter.

Franz-Josef Selig,
bis 1995 am Aalto-
Theater Essen, singt
den Daland. Foto:
Enrico Nawrath

Franz-Josef Selig, von 1989 bis 1995 im Ensemble des Essener
Aalto-Theaters, ist einer jener kraftvollen, aber wuist
orgendeln Basse, die fur einen noch nie Uberzeugenden Wagner-
Stil stehen. Und Christa Mayer hinterlasst als Mary stimmlich
wenig Eindruck. Wie immer eine sichere Bank: Der Chor der
Bayreuther Festspiele hat unter Eberhard Friedrich Glanz,
Wucht und Prazision wie eh und je. Obwohl die Regie-Sensation,
die sich viele Beobachter erwarten, am Grunen Hugel diesmal
ausgeblieben ist, kann sich Glogers ausgewogene Arbeit
behaupten; neben Herheims UUberbordenden ,Parsifal”-
Assoziationen, Hans Neuenfels’ ,Lohengrin“-Zuspitzungen und
Sebastian Baumgartens uberkandidelter Installations-Belebung
im ,Tannhauser” hat sie als solide erarbeitetes Musiktheater
durchaus ihre Chance.
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,BLOR nicht 1in Schonheit
sterben” - Interview mit
Konzerthaus-Chef Benedikt
Stampa uber Programme und
Perspektiven

geschrieben von Bernd Berke | 3. August 2018
Von Bernd Berke

Dortmund. Auch das Dortmunder Konzerthaus kommt nicht an der
FuBball-WM vorbei. Direkt vor dem Auftakt des sportlichen
GroBereignisses wird die einschlagige brasilianische
Tanzproduktion ,Maracana” in der Westfalischen Philharmonie
gastieren. Doch nicht nur dariiber sprach die WR mit
Konzerthaus-Chef Benedikt Stampa (40).

Frage: Konzerthaus und Kicken — wie geht das zusammen?

Benedikt Stampa: Berechtigte Frage. Ich bin FuBballfan, und
ich bin Kulturfan. Aber im Prinzip bin ich kein grofler Freund
der Verbindung zwischen Kultur und FuBball.

Warum nicht?

Stampa: Es passt oft nicht. Es funktioniert bestenfalls auf
einer hoheren Gedanken-Ebene. Die musikalischen Versuche
schlagen meistens fehl. Auch gibt es kaum einen authentischen
FuBball-Spielfilm. Die Schauspieler sind fast immer schlechte
FuBballer und umgekehrt. Am besten geht es wohl gerade im
Tanztheater-Bereich. Hier spielt Athletik ohnehin eine grofe
Rolle. Und der FuBball hat ja seine spezielle Choreographie,
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die allerdings auch vom Zufall bestimmt wird.
Wie muss man sich ,Maracana“ vorstellen?

Stampa: Die Hamburger Premiere sehe ich selbst erst am
Donnerstag. Fest steht: 16 Tanzerinnen und Tanzer sind dabei.
Die Musik ist eine Mischung aus Samba, HipHop und Funk. Der
Rasen wird zu sehen sein — in Form einer grunen Wand. Es wird
ein ,Spiel” geben, mit Fouls und Fallruckziehern. Als ich
horte, dass diese Produktion entsteht, dachte ich gleich: Die
missen wir nach Dortmund holen. SchlieBlich spielen die
brasilianischen FuBballer ja auch hier. Das wird ein
Highlight: Drei Tage vor der WM, wenn die Spannung auf dem
Siedepunkt ist, geht es los. Die Tanztruppe gastiert vom 6.
bis zum 8. Juni bei uns. Dann werden auch viele Journalisten
aus aller Welt hier sein..

Wir freuen uns drauf. Mal was anderes: Wie sehen die aktuellen
Auslastungszahlen im Konzerthaus aus?

Stampa: Nun, das Haus hat die Grundungsphase mit einigen -
auch schmerzlichen — Erfahrungen hinter sich. Die Zahlen haben
sich stabilisiert und beginnen allmahlich zu steigen. Wir
liegen jetzt alles in allem bei 63 Prozent Auslastung. Wir
wissen, dass etwa50 Prozent der Besucher aus Dortmund selbst
kommen — ein guter Wert. Aber wir strahlen auch weit in den
Kreis Unna, ins Sauerland und Munsterland aus. Wichtig ist die
gute Mischung aus Abonnements und freiem Verkauf.

Manche Musikfreunde beklagen, dass Sie zu wenig Kammermusik
anbieten.

Stampa: Wir werden auf diesem Feld kunftig mehr machen — im
wirtschaftlich vernunftigen Rahmen. Kammermusik ist ja die
Grundlage des sinfonischen Schaffens.

Trigt der Eindruck, oder haben Sie das Programm 1in letzter
Zeit popularisiert?



Stampa: Wenn man ihn richtig versteht, kann ich am Begriff
spopular” nichts Nachteiliges finden. Wir haben einen
Bildungsanspruch, aber wir wollen nicht ,in Schdnheit
sterben“. Ubrigens bietet ein Dirigent wie Christian
Thielemann, der gerade zweimal mit den Munchner
Philharmonikern bei uns gastiert und unter anderem Brahms
gespielt hat, auch eine Art Mainstream. Aber eben auf hochstem
Niveau. Und es gibt naturlich eine Untergrenze.

Wo liegt die denn? Wen wirden Sie nicht einladen?

Stampa (lacht): Das werde ich Ihnen nicht konkret sagen. Aber
schau’n Sie einfach mal, wer nicht bei uns auftritt..

Sie haben lange in Hamburg gearbeitet und sind jetzt seit
Herbst 2005 in Dortmund tatig. Wie unterscheidet sich das
westfalische Publikum vom hanseatischen?

Stampa: Das Publikum in Dortmund ist wesentlich neugieriger,
es geht mehr mit. Das hat mir auch Christian Thielemann
bestatigt. In Hamburg gibt es eine alte, ehrwurdige
Musiktradition. Viele Leute haben dort schon vieles gehort und
sind vielleicht ein wenig saturiert.

Ihre bislang schénsten Dortmunder Konzert-Erlebnisse?

Stampa: Es gab einige. Die erwahnten Thielemann-Auftritte
gehoren unbedingt dazu. Aber naturlich auch das Gastspiel von
Anna Netrebko.

Wird sie irgendwann erneut nach Dortmund kommen?

Stampa: Ich habe ihr gesagt, dass alle Tluren offen stehen.
Eigentlich singt sie am liebsten in Konzerthausern. Die Frage
ist nur, ob sie kunftig zu Auftritten in groflen Stadien und
Arenen gedrangt wird.

Konkurrieren Sie mit Dortmunds Oper ums Publikum?

Stampa: Wohl weniger. Die Last des kulturellen Lebens einer



Stadt kann nicht nur auf einem einzigen Haus ruhen. Wenn es
gut lauft, ziehen wir uns gegenseitig hoch.

HINTERGRUND
,FuBballer sind die besten Tanzer der Welt“

=Die brasialianische Tanzproduktion ,Maracana“ ist
benannt nach dem weltgroBten FulBballstadion in Rio de
Janeiro (Fassungsvermogen heute etwa 120 000 Zuschauer).

»Die Auftrags-Produktion, offizieller Beitrag zum FIFA
WM-Kulturprogramm, hat just heute 1in Hamburg
Weltpremiere und gastiert vom 6. bis 8. Juni im
Dortmunder Konzerthaus. Einziger weiterer Spielort in
NRW ist Koln (ab 9. Februar).

»Die renommierte Choreographin Deborah Colker (43) aus
Brasilien ist nicht nur ausgebildete Tanzerin, sondern
auch Pianistin und uUberdies Diplom-Psychologin.

» Ausgiebig studierte sie fur 1ihr Tanzstuck die
Bewegungsablaufe im realen FuBball. Ihr Eindruck:
»FuBballer sind die besten Tanzer der Welt.“



