
Die  Feen,  Das  Liebesverbot,
Rienzi: Oper Leipzig holt den
ganzen Wagner ans Licht
geschrieben von Werner Häußner | 2. Juni 2016

Er predigt Moral gegen die
Anarchie des Karnevals, die
er  selbst  nicht  einhält:
Tuomas Pursio als Friedrich
in  Wagners  „Das
Liebesverbot“  in  Leipzig.
Foto: Kirsten Nijhof

Den Begriff der „Jugendsünde“ hätte sich Richard Wagner besser
verkniffen,  als  er  die  Partitur  des  „Liebesverbots“  König
Ludwig II. von Bayern gewidmet hat. Denn dieses – in dem
Spruch  möglicherweise  sogar  augenzwinkernd  gemeinte  –
Werturteil  ist  denen  willkommen,  die  in  den  drei  frühen
Kompositionen des „Meisters“ keine „vollgültigen“ Werke sehen.
Bis  heute  wird  der  anachronistische,  unhistorische  Zustand
aufrechterhalten, dass auf der Bayreuther Festspielbühne nicht
das Gesamtwerk Wagners gezeigt wird.

Und bis heute reagieren die meisten Wagnerianer mit einer
Mischung  aus  generöser  Geringschätzung,  mitleidiger
Überheblichkeit und Unverständnis auf Versuche, Wagner aus der
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Aufführung  aller  seiner  Opern  umfassender  zu  verstehen.
Entsprechend selten sind Aufführungen von „Die Feen“, „Das
Liebesverbot“ und „Rienzi“. Der „echte“ Wagner beginnt mit dem
„Holländer“ – das scheint festzustehen.

Anarchie der Lust: Der Chor
der  Oper  Leipzig  in  der
Inszenierung  von  Wagners
Frühwerk  „Das  Liebesverbot“
von  Aron  Stiehl.  Foto:
Kirsten  Nijhof

Daran ist ja auch etwas Richtiges – aber die ganze Wagner-
Wahrheit ist dieser eingeschränkte Blick eben nicht. Denn der
„Holländer“ segelt nicht wie eine plötzliche Erscheinung aus
dem nebligen Horizont des Genies, sondern erweist sich als
Ergebnis einer Reifung, die mit den „Feen“ beginnt.

So gesehen, ist diese 1833 in Würzburg entstandene, erste
erhaltene vollendete Oper Wagners ein Schlüsselwerk für seine
spätere  Entwicklung:  Romantik,  Erlösung,  Politik,
Geschlechterverhältnisse, psychische Zustände bis hinein ins
Autobiographische:  Alles  ist  in  den  „Feen“  bereits
grundgelegt. Man muss nicht nach den paar Tönen suchen, die
Wagner  später  im  „Tannhäuser“  wieder  aufgreift,  um  diese
Linien zu ziehen.

So ist der weltweit einzigartige Fall der Oper Leipzig, die
drei frühen Wagner-Opern im Repertoire zu haben und an einem
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Wagner-Festwochenende rund um den Geburtstag des Leipzigers am
22. Mai an drei aufeinanderfolgenden Abenden zu präsentieren,
mehr als ein Tribut an einen „großen Sohn“ der Stadt, mehr
auch als ein touristisch wirksames Alleinstellungsmerkmal.

Leipzig überwindet so die Wagner-Mystifizierung und gibt – in
gültigen Inszenierungen mit Anspruch – den Weg frei, Wagner
aus seinen Wurzeln zu verstehen und seine späten Werke auf
ihre Ursprünge hin zu untersuchen. Und da Wagner auch mit
zwanzig  Jahren  schon  ein  eminent  bewusst  arbeitender
Theatermensch  war,  ist  dieses  Bemühen  keine  akademische
Fieselei, sondern ein lohnendes Theatervergnügen.

Zum Beispiel im „Liebesverbot“, das 1836 in Magdeburg ein
Desaster  gewesen  ist.  Wer  ließe  sich  von  der  schäumenden
Staccati-Attacke der Ouvertüre nicht mitreißen? Wer genösse
nicht  die  an  Donizetti  geschulte,  ausdrucksstarke
Gefängnisszene  des  Claudio?  Wer  bewunderte  nicht  Wagners
Talent, in den Karnevals-Szenen Atmosphäre zu kreieren? Oder
wer erkännte in der von bebender, mühsam gebändigter Glut
erfüllten Szene des Friedrich („So spät, und noch kein Brief
von  Isabella“)  nicht  den  musikalischen  und  theatralischen
Wurf? Dass die an Auber („La Muette du Portici“) geschulte
Rhythmik, die musikalischen Anklänge an die italienische Oper
der Zeit in Wagners Œuvre einzigartig sind, macht den Reiz des
stürmisch-drängenden  Werks  aus:  Wohin  hätte  sich  Wagner
entwickelt, wäre das „Liebesverbot“ ein Erfolg geworden?

Mit dem perlenden Schaum der kurzen Noten hatten es die im
Operngraben  dienenden  Gewandhausmusiker  allerdings  weniger;
leider  auch  mit  dem  rhythmischen  Pep  oder  der  konzisen
kantablen  Phrasierung  an  anderer  Stelle.  Dirigent  Robin
Engelen schlug wenig Funken aus dem Klang; statt die Sänger
auf der Bühne zu führen, vergrub er sich in der Partitur und
riskierte  –  auch  in  den  Chören  –  erheblich  divergierende
Tempi.

Das Orchester konnte an den drei Abenden am ehesten in den



„Feen“ zufriedenstellen, bei denen Friedemann Layer zwischen
Beethoven-Furor und Mendelssohn-Lyrismen stets den richtigen
Ton anschlagen ließ. Im „Rienzi“ wählte Matthias Foremny erst
lethargische  Tempi  und  ließ  dann  vor  allem  das  Blech
ungehindert pauschal schmettern. Allerdings hat das Orchester
auch  eminente  Herausforderungen  zu  schultern:  Die
„Götterdämmerung“-Premiere liegt nicht lange zurück und mit
„Arabella“ am 18. Juni wartet das nächste große Stück.

Romantisch  imaginiertes
Mittelalter:  „Die  Feen“  an
der  Oper  Leipzig.  Foto:
Kirsten  Nijhof

Trotz der im Lauf des Abends abflachenden Bildwelt hat die
Inszenierung der „Feen“ von Renaud Doucet und André Barbe nach
wie vor ihre inhaltliche Schlüssigkeit bewahrt. Das kanadisch-
französische Team schöpft aus dem Geist E.T.A. Hoffmanns, wenn
es  den  Einbruch  der  Feenwelt  in  die  Gegenwart  einer
gutbürgerlichen Wohnung thematisiert: Ein Opernliebhaber, der
sich  allmählich  in  die  Rolle  des  Arindal  hineinträumt,
entdeckt  die  romantische  Welt  „hinter“  der  Normalität  und
tritt  ein  in  ein  imaginiertes  Mittelalter,  das  in  seiner
farbigen  Unmittelbarkeit  den  Königssaal  von  Neuschwanstein
zitiert.

Endrik  Wottrich  konnte  mit  seinem  steifen,  zu  verfärbten
Vokalen neigenden Tenor und profilarmem Spiel den Übergang vom
Zuhörer einer Opernübertragung im Rundfunk zum depressiven, am
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Frageverbot  des  Feenreiches  scheiternden  König  nicht
beglaubigen.  Christiane  Libor  hat  sich  souverän  die
dramatische  Partie  der  Fee  Ada  angeeignet,  meistert  die
unangenehmen Sprünge und die mit Glanz und Kraft zu singenden,
teils unangenehm liegenden Phrasen mit einer viel gereifteren,
gelösteren Stimme als vor drei Jahren. Libor steht vor einem
bedeutenden Karrieresprung: Im Juni singt sie bei den Wiener
Festwochen Beethovens Leonore; im April 2017 die Isolde in
München.

Auch  Dara  Hobbs  bringt  als  Arindals  Schwester  Lora  einen
tragfähigen Sopran mit, um die starke Frau zu beglaubigen, die
in ausweglos scheinender politischer Lage nicht resigniert.
Sänger  wie  Sejong  Chang  –  ein  unangestrengter  Bass  mit
angenehmem Timbre – oder Nikolay Borchev als Morald runden in
Leipzig das „Feen“-Ensemble ab, dessen Sänger nicht hinter den
führenden Rollen zurückstehen.

Im  Dunst  des  Untergangs:
Stefan Vinke als Rienzi in
Richard  Wagners
gleichnamiger  Oper  in
Leipzig.  Foto:  Ralf  Martin
Hentrich

Für das „Liebesverbot“ gilt das nicht: Tuomas Pursio lässt
sich  auf  die  zwiespältige  Ausdruckswelt  des  „deutschen“
Moralisten Graf Friedrich ein, der in der Inszenierung Aron
Stiehls mit schwarzem Gehrock in den Dschungel der Emotionen
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und Begierden gesogen wird. Auch sein Bariton ist der Partie –
ungeachtet  einiger  rauer  Momente  –  gewachsen.  Doch  sein
Widerpart, Lydia Easley als kluge Novizin Isabella, kämpft mit
dem  Legato,  aber  auch  mit  expressiven  Koloraturen.  Dan
Karlström (Luzio) hat seine Partie im Lauf des Abends immer
sicherer im Griff; Paul McNamara charakterisiert vor allem in
seiner großen Szene im Gefängnis den leichtfertig in eine
brisante  Lage  gekommenen  Claudio  in  den  Facetten  seiner
Persönlichkeit.

„Rienzi“  an  der  Oper
Leipzig:  Vida  Mikneviciute
als  Adriano.  Foto:  Kirsten
Nijhof

In Nicolas Joels mit symbolischen Versatzstücken arbeitenden
Inszenierung des „Rienzi“ in der Bühne von Andreas Reinhardt
gehört der Abend dem Tenor Stefan Vinke. Er verfügt über eine
zuverlässige Technik und eine gelassene Art, den Marathon der
Titelrolle selbst im Gebet des Fünften Akts zu bewältigen.
Vida Mikneviciute als seine Schwester Irene und Kathrin Göring
als Adriano zeigen sich dem Anspruch ihrer Partien ebenso
gewachsen  wie  die  Widersacher  Rienzis,  Milcho  Borovinov
(Colonna)  und  Jürgen  Kurth  (Orsini).  Sandra  Maxheimer  als
Friedensbote  hatte  es  schwer,  den  Sitz  der  Stimme  zu
verteidigen.

Matthias Foremny ließ die Musik des jungen Wagner knallen und
schmettern:  Ein  ermüdendes  Spektakel  trotz  der  erheblichen



Kürzungen, die beim „Rienzi“ unvermeidbar sind. Die Aufführung
in Leipzig hinterließ den Eindruck, mit diesem dritten Werk
Wagner seine problematischste Oper zu erleben – bei Meyerbeer,
um der Geschichte Gerechtigkeit angedeihen zu lassen, findet
man solch undifferenziert martialischen Lärm nur einmal: im
bewusst  als  ideologische  Aufmarschmusik  konzipierten
„Krönungsmarsch“ aus „Le Prophète“. Auch das war ein Ergebnis
dieser Serie, für die der Oper Leipzig nicht genug zu danken
ist.

Alle drei Opern bleiben im Repertoire und werden nach 2017
wieder aufgenommen.

Todeskuss  im  Treibhaus:
Richard Wagners „Tristan und
Isolde“ an der Oper Bonn
geschrieben von Werner Häußner | 2. Juni 2016
Dass Vera Nemirova eine faszinierende Erzählerin ist, wissen
wir  spätestens,  seit  sie  mit  dem  Frankfurter  „Ring  des
Nibelungen“  einen  der  bedeutenden  Beiträge  zum  Wagner-Jahr
2013 leistete.
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Robert  Gambill  (Tristan),
Dara  Hobbs  (Isolde).  Foto:
Thilo Beu

Die Regisseurin braucht keinen dekonstruktiven Überbau, keine
umständliche Symbolik, keine privatmythologische Verrätselung,
um einem Stück Belang zu geben. Sie erzählt intensiv und klug
eine Geschichte. So hat sie es auch in ihrem – 2007 sehr
umstrittenen – Frankfurter „Tannhäuser“ gehalten: Das virtuos
herausgearbeitete Ergebnis ihrer ersten Regiearbeit mit Wagner
wird ab 19. Oktober 2013 wieder zu erleben sein.

Jetzt  hat  sich  Vera  Nemirova  dem  Schlüsselwerk  des
Wagner’schen Theaterkosmos zugewandt: Mit Spannung erwartet,
ging jetzt „Tristan und Isolde“ über die Bühne der Oper Bonn.
Und wieder ist ein Triumph der Erzählerin zu vermelden: Selten
in  den  letzten  Jahren  wurde  Wagners  Bekenntnis  zur
transzendierenden Liebes- und Todesmystik so unverstellt und
eindringlich  in  Bild  und  Aktion  gebracht  wie  in  dieser
Premiere. Sicher auch ein Verdienst der Raumgestaltung von
Klaus W. Noack und des Lichts von Max Karbe – aber eben auch
das Ergebnis der passionierten Regiekunst der Nemirova.

Klar, auch diese Regisseurin hat ihre Stilmittel, ihre immer
wiederkehrenden Codes: Das Brautkleid etwa, von dem Isolde im
ersten  Aufzug  die  aufgenähten  Blüten  abfetzt.  Im  zweiten
schreiben die Protagonisten Schlüsselworte des Dramas auf die
halbblinden, teils zerbrochenen Scheiben eines Glashauses: Du,
Ich,  Licht,  Tod,  Tag.  Später  beschriften  sie  gegenseitig
nackte  Haut.  Aber  solche  Chiffren  werden  nie  als  billige
Ersatzeffekte für fehlende Personenführung verwendet.

Nemirova inszeniert auch nicht naturalistisch: Es gibt kein
Liebespaar,  das  aufeinander  zufliegt,  sich  schmusend  und
küssend  in  der  „Nacht  der  Liebe“  ergeht.  Was  so  mancher
Wagnerianer  aus  scheinbarer  „Werktreue“  der  Bayreuther
Inszenierung  Christoph  Marthalers  bitter  ankreidete,  zieht
auch  Nemirova  konsequent  durch.  Tristan  und  Isolde  singen



zusammen  für  sich,  sehen  sich  selten  an.  Sie  bewegt  sich
innerhalb  des  gläsernen  Baus,  der  offensichtlich  auf  „Im
Treibhaus“ aus den Wesendonck-Liedern anspielt; er tastet sich
außen an den Scheiben entlang. Erst bei „Nie-Wieder-Erwachens
wahnlos hold bewusster Wunsch“ finden sich beide im Glashaus,
dem Ort der jenseitigen Liebesvision.

Held aus Cornwall, Maid aus Irland

Der Kuss ereignet sich schon im ersten Aufzug: Endlos lang
besiegelt er statt des äußerlichen Hilfsmittels des „Trankes“
die  Wandlung.  Ein  mythischer  Todeskuss,  gegeben  von  einer
rothaarigen Rätselfrau, die aus dem symbolistischen Bildkanon
eines Dante Gabriel Rosetti oder Edward Burne-Jones stammen
könnte. Wie Nemirova und ihr Bühnen- und Kostümbildner Klaus
W. Noack überhaupt die angelsächsische Sphäre des Stoffes – es
geht ja um einen Helden aus Cornwall, um eine Maid aus Irland
– in die Bildwelt integrieren: Das Glashaus, das die Drehbühne
füllt, ist den viktorianischen Gewächshäusern der Wagner-Zeit
abgeschaut; der Baum, auf dessen Zweige Isolde enthusiastisch
Zettel steckt, könnte ein Wünschebaum aus dem Feen-Aberglauben
sein, wie man ihn heute noch auf dem irischen Lande entdecken
kann.

Robert Gambill (Tristan) und
Mark  Morouse  (Kurwenal).
Foto:  Thilo  Beu

Im dritten Akt steht die verfallende Glas-Villa dann voll



exotischer  Gewächse:  ein  direktes  Bildzitat  aus  Mathilde
Wesendoncks Gedicht „Im Treibhaus“, das Wagner als Vorstudie
zum „Tristan“ vertont hatte. Wie die Heimat der Pflanzen, so
ist auch die Heimat Tristans – der zwischen den Blättern und
Stämmen im Bett liegt – „nicht hier“. Für die romantische
Sehnsucht nach dem ganz Anderen sind die klagenden „Kinder aus
fernen Zonen“ eine berührende Chiffre. Für den „Liebestod“
findet  Nemirova  ein  unspektakuläres,  konzentriertes  Bild:
Isolde  steht  in  einem  Regen  von  Papierblättern  –  Briefe,
literarische  Ergüsse,  Tagebuchnotizen?  –,  bevor  sie  sich
wendet  und  dem  Glashaus  zuschreitet:  Erfüllung  im  „Nicht
Hier“.

Mit ihren Protagonisten arbeitet Nemirova stets sehr intensiv.
Umso schmerzliches muss es für die Regisseurin gewesen sein,
dass ihre Isolde Dara Hobbs wegen eines Heuschnupfens nicht
singen  konnte  und  von  Sabine  Hogrefe  am  Bühnenrand  eine
„Leihstimme“  bekommen  musste.  Hobbs  agiert  mit  intensiver
Körpersprache und theatralischer Leidenschaft; man merkt der
Sängerin  an,  wie  schwer  ihr  der  Verzicht  auf  die  vokale
Expression fällt.

Sabine  Hogrefe,  die  1989  am  Aalto-Theater  in  Essen  in
Siegfried  Matthus‘  „Graf  Mirabeau“  als  Zeitungsjunge
debütierte, hat die Isolde bisher in Bremen, Hamburg, Nantes
und Angers gesungen und 2008 bis 2012 in Bayreuth gecovert. Ab
26. Mai ist sie als Brünnhilde in der „Walküre“ in Duisburg zu
hören.  Ungeachtet  aller  Probleme  aus  einem  kurzfristigen
Einspringen hört man von ihr einen durch Erfahrung gereiften,
auch des Lyrischen und der leisen Töne mächtigen, souveränen
Sopran.

Neue Sicht auf König Marke

Mit der Besetzung des Tristan durch Robert Gambill stand kein
ausgeprägter  Tenor-Held  auf  der  Bonner  Bühne.  Im  zweiten
Aufzug  möchte  man  als  Vorzug  werten,  wenn  eine  schlanke
Artikulation auf eine tragfähige Mezzavoce trifft; im dritten



allerdings  fehlen  Gambill  dann  Intensität,  Schlagkraft  und
vokales Fieber. Auch die Brangäne Daniela Denschlags – von der
Regie als besorgte ältliche Jungfer mit grauem Dutt gezeichnet
– hat eine zu lyrische Stimme, überfordert im exaltierten
Schrecken am Ende des ersten Aufzugs, zu sanft für die Rufe
aus  der  Ferne  im  zweiten.  Schade,  wenn  man  eine  solch
kultivierte Stimme ins Wagner-Fach drängt – ihre Alt-Arien in
einer Würzburger „Matthäus-Passion“ von 2005 blieben mit viel
eindrücklicher in Erinnerung.

Trias  des  Leidens  an  der
Welt:  Tristan  (Robert
Gambill),  König  Marke
(Martin  Tzonev),  Isolde
(Dara  Hobbs).  Foto.  Thilo
Beu

Für Martin Tzonev ist Marke eine Herausforderung, die er mit
substanzvollem,  aber  nicht  ausgeglichenem  Bass  bewältigt.
Wieder ist es eher die szenische Umsetzung der Figur, die
überzeugt. Nemirova bezieht den König ein in eine Trias des
Leidens an der Welt: „Die kein Himmel erlöst, warum mir diese
Hölle?“  hebt  seinen  Schmerz  weit  über  eine  beleidigte
Beklagung  seiner  Situation  hinaus.  Für  einige  Augenblicke
nehmen Tristan und Isolde den König in ihre Mitte, dann aber
wird das Paar seinen Weg ohne ihn gehen: „Wohin nun Tristan
scheidet, willst du, Isold‘, ihm folgen?“

Ansprechend  besetzt  sind  in  Bonn  auch  die  weniger



umfangreichen Rollen: Mark Morouse als prägnanter Kurwenal,
Giorgos  Kanaris  als  soldatisch  korrekter  Melot,  Johannes
Mertes  als  Hirt  und  Sven  Bakin  als  Steuermann.  Für  eine
musikalische Sternstunde sorgte Stefan Blunier am Pult des
Beethoven Orchesters Bonn. Der Chefdirigent zerriss zwar den
langsamen Beginn durch endlose Pausen, konnte dem Orchester
aber  den  „schmachtenden“  Klang  entlocken,  den  Wagner  mit
dieser  Anweisung  im  Sinn  gehabt  haben  mag.  Allmähliches
Steigern der Klangintensität, graduelle Verschiebungen in der
Mischung  der  Klänge,  flexible  Artikulation:  das  sind  die
technischen  Geheimnisse.  Das  Ergebnis  ist  eine  für  Bonner
Verhältnisse außergewöhnliche Spielkultur, ein runder, warmer
Gesamtklang, dem Blunier aber auch Feuer, Energie und Tempo
mitgeben kann.

Intendant  Klaus  Weise  kann  aus  Bonn  mit  einer  Produktion
scheiden, die der Leistungsfähigkeit des Hauses das schönste
Zeugnis ausstellt. Wie sein Nachfolger Bernhard Helmich aus
Chemnitz  bei  zurückgehenden  Mitteln  in  der  ehemaligen
Bundeshauptstadt – immerhin einer Kommune mit über 325.000
Einwohnern – die Qualität des Angebots sichern will, ist noch
sein  Geheimnis:  Der  Spielplan  2013/14  wird  im  Mai
veröffentlicht.  Sicher  ist  schon,  dass  die  Spielzeit  mit
Zeitgenössischem eröffnet wird: mit der Oper „Written On Skin“
(Auf  Haut  geschrieben)  von  George  Benjamin.  Erstmals  in
Deutschland  wird  sie  schon  am  23.  Juli  in  der
Uraufführungsinszenierung aus Aix en Provence von 2012 in der
Bayerischen Staatsoper München gespielt.


