
Vom  Verschwimmen  des
Privaten:  Paul  Hindemiths
Satire  „Neues  vom  Tage“  in
Gelsenkirchen
geschrieben von Werner Häußner | 10. Mai 2022

Vor dem Bad noch schnell ein Selfie: Eleonore Marguerre
in Paul Hindemiths „Neues vom Tage“ in Gelsenkirchen.
(Foto: Monika Forster)

Die Badewanne war’s. Sie ließ Paul Hindemiths „Neues vom Tage“
zum Skandal werden. Eine Frau, die nackt und schaumbedeckt
Männer  empfängt,  das  erregte  den  wohlgesitteten  deutschen
Bürger  der  Weimarer  Zeit:  Ein  bisschen  gucken  und  sich
empören.

In  Berlin  war  die  „Zeitoper“  zwar  nicht  sonderlich
erfolgreich. Aber den nur 15 Wiederholungen an der Kroll-Oper
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folgten, so Hindemith selbst in einem Interview, „allenthalben
zahlreiche  Aufführungen,  bis  schließlich  das  nazistische
Allerneueste vom Tage ihr vorläufig den Garaus machte“.

Jetzt setzt das Musiktheater im Revier in Gelsenkirchen dem
„Garaus“ etwas entgegen und bringt Hindemiths „lustige Oper“
mit einer leider mäßig besuchten, aber begeistert gefeierten
Premiere wieder in die Diskussion. Und siehe da, die 92 Jahre
alte Satire auf die großstädtische Gesellschaft von damals
erweist sich als überraschend vital. Mag zwar sein, dass die
Ehescheidungs-Problematik,  aus  der  Kabarett-  und  Revueautor
Marcellus Schiffer sein Libretto entwickelt, heute nicht mehr
den prickelnden Ruch von damals mitbringt. Aber im Zeitalter
von social media, Selfies und überwachten Räumen, medialer
Allgegenwart  und  konstruierter  Realität  erweist  sich  als
ungebrochen  aktuell,  wie  Hindemith  und  Schiffer  das
Verschwimmen von Öffentlichem und Privatem, Authentischem und
Inszeniertem mit den Mitteln karikierender Überspitzung aufs
Korn nehmen.

Die inhaltliche Klammer über die Epochen hinweg spiegelt sich
schon zu Beginn in der Bühne von Dirk Becker: In Hintergrund
fahren Hochhäuser auf, wie sie Ende der zwanziger Jahre auch
in  deutschen  Großstädten  entstanden.  Die  Spielfläche  wird
abgegrenzt von Elementen aus der „Neuen Sachlichkeit“, dem
Kubismus und der Konkreten Kunst, reduziert auf schmucklose
Elemente  aus  geometrischen  Formen.  Sie  bewegen  sich  wie
Maschinenkunst  von  selbst  oder  brechen,  von  Statisten
verschoben,  die  Illusion  des  Theaters.  Aber  die
expressionistische  Anmutung  wird  relativiert:  Ein  Fernseher
flimmert, und später ziehen die Videos von Moritz Hils eine
neue  Ebene  medialer  Gegenwart  ein,  wenn  sie  private
Smartphone-Kurznachrichten oder Instagram-Clips übergroß für
das Publikum – also öffentlich – sichtbar machen.

Romantische Liebe? – Nein, danke.

https://musiktheater-im-revier.de/de/performance/2021-22/neues-vom-tage


Punkt  Neun  wird  die  Maschinerie  der  Bürokratie
angeworfen  …  (Foto:  Monika  Forster)

Jula Reindells Kostüme bewegen sich zwischen Revuefummel der
dreißiger  Jahre,  unauffälliger  Büromode  der  Fünfziger  und
Boxershorts der Gegenwart und lassen so Zuschreibungen bewusst
außen vor. Auch Sonja Trebes benutzt in ihrer Inszenierung
Accessoires unterschiedlicher Epochen: Aufgezeichnet wird mal
mit einer altmodischen Videokamera, mal mit dem Smartphone.
Die berüchtigte Szene im Bad bleibt erst überaus diskret. Bis
sie sich zu einem grotesken social-media-Event steigert: Wie
bei  so  mancher  digital  bekannt  gemachten  Teenie-
Geburtstagsparty locken Tweets allerlei Schaulustige an, die
in bizarr überzogener Nacktheit das Bad füllen. Authentizität
und Camouflage: Das Thema spiegelt sich im Kostüm. Einzig
wirklich  Nackter  ist  Tobias  Glagau,  der  Laura,  der
kompromittierten Ehefrau im Bad, die Wanne streitig macht.

Wir nehmen heute wohl eher amüsiert wahr, was die Zuschauer
von  1929  geschockt  haben  muss:  Die  Vorstellung  einer
romantischen Liebe wird gnadenlos dekonstruiert. Beklemmender
ist, dass Emotion bedeutungslos ist, mit Menschen pragmatisch,
geschäftsmäßig aus der Sicht des nur noch auf sich bezogenen
Vorteils  umgegangen  wird.  Laura  und  Eduard,  frisch



verheiratet, verlieren ihre gegenseitige Attraktion schon im
ersten Krach; Herr und Frau M., zunächst lustvolle Voyeure der
lautstarken Auseinandersetzung, zerstreiten sich ebenso flugs
und keifen mit denselben Schimpfworten wie das junge Paar
vorher aufeinander ein. Jetzt geht es nur noch darum, die
Scheidung möglichst unkompliziert hinter sich zu bringen. Für
den Scheidungsgrund sorgt ein eingekaufter Dienstleister, der
schöne Herr Hermann – und nur zu diesem Zwecke liegt Laura im
Bad.

Zu dumm, dass sich Gefühle nicht ausschalten lassen – doch
Hindemith  lässt  kunstvoll  in  der  Schwebe,  ob  Hermanns
Liebesbeteuerungen  echt  sind  oder  zum  Geschäft  gehören.
Inzwischen hat jedoch der Scheidungsskandal, medial befeuert,
Fahrt aufgenommen und sich selbständig gemacht: Die Freiheit,
ihre Beziehung zu regeln, haben Laura und Eduard verloren. Die
Öffentlichkeit fordert die Fortdauer des Scheidungsdramas. Am
Schluss flimmern nur noch Schlagzeilen über die Bühne.

Vereinnahmte Menschen

Sonja Trebes erzählt mit einigem Geschick, was sich tagtäglich
an  medial  präsenten  prominenten  Paaren  –  Amber  Heard  und
Johnny Depp lassen grüßen – durchexerzieren lässt. Sie zeigt,
wie  die  Menschen  selbst  Privates  in  die  Kanäle  des
Öffentlichen gießen, wie sie aber auch vereinnahmt, entmündigt
und  funktionalisiert  werden.  Sie  mutieren  zu  einer  unter
anderen sinnlosen Headlines. „Ihr seid keine Menschen mehr,
ihr seid das Neueste vom Tage“, heißt es im Libretto. Wahr
oder  vorgetäuscht,  echt  oder  falsch,  authentisch  oder
gekünstelt?  Hindemith  hebt  lustig  und  lustvoll  die
Orientierung  auf,  und  die  nur  manchmal  etwas  schüchtern
zupackende  Gelsenkirchener  Inszenierung  folgt  ihm  mit
Vergnügen.



Schlagworte und Schlagzeilen bleiben: „Ihr seid keine
Menschen mehr, ihr seid das Neueste vom Tage“, heißt es
in Paul Hindemiths Oper. (Foto: Monika Forster)

Mit Spaß am satirischen Überschwang sind auch die Darsteller
am Werk. Eleonore Marguerre darf ihren wohlklingenden Sopran
an das saftige Pathos einer Tristan-Parodie verschwenden und
die Vorzüge moderner Warmwasserversorgung preisen. Ihr Ehemann
Eduard  (Piotr  Prochera)  strengt  sich  an,  Paragraphen  zu
zitieren und sich vibratosatt aufzuregen, weil er lieber einen
Scheidungsgrund ohne Eifersucht gehabt hätte. Denn der „schöne
Herr Hermann“ – natürlich ein Tenor (Martin Homrich) – gleitet
bei seiner Dienstleistung, die Scheidung zu befördern, ins
Private ab und gesteht seiner Mandantin „Liebe“. Das empört
wiederum die frisch geschiedene Frau M.: Almuth Herbst sieht
sich  um  ihre  Hoffnungen  betrogen  und  macht  ihrem  neuen
Liebhaber  in  herrlich  schrillem  Outfit  eine  Szene.  Adam
Temple-Smith gibt sein Bestes, damit Herr M. im Scheidungs-
und Versöhnungskarussell mithalten kann.

Der  Chor  ist  von  Alexander  Eberle  bestens  präpariert,  um
Tippfräulein  und  Bürokraten  darzustellen,  deren  vokale
Mechanik auf die Sekunde genau Punkt neun Uhr in Gang gesetzt
wird. Einen großen Tag hat die Statisterie des Musiktheaters
im Revier: Sie kann sich, unterstützt von Andreas Langschs



Choreografie,  im  Mob  der  Scheidungsshow-Zuschauer  richtig
austoben. Giuliano Betta hält die Neue Philharmonie Westfalen
zu präziser Rhythmik an, die von einer Uraufführungs-Kritik
gegeißelten „stechendsten und stachlichsten Staccati“ pieksen
in  Bettas  verbindlicher  Lesart  die  Ohren  nicht  gar  zu
schmerzhaft,  die  parodierte  Wagner-Harmonik  ist  süffig
ausgekostet und vom Piccolo über die Harfe und die damaligen
„Mode“-Instrumente Banjo und Saxophon bis in die Bassregionen
hinein perlen und purzeln die Soli behend und klangschön durch
die rhythmischen Lücken der Partitur. Ein Abend, den man nicht
verpassen sollte.

Weitere Vorstellungen: 14., 21., 29. Mai; 10., 25. Juni 2022.
Info  und  Karten:
https://musiktheater-im-revier.de/de/performance/2021-22/neues
-vom-tage

Fall  ohne  Fallhöhe  in
Gelsenkirchen:  Gabriele  Rech
verpasst  „Madama  Butterfly“
ein neues Ende
geschrieben von Werner Häußner | 10. Mai 2022
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Hochzeits-Show  für  den  Fremden  im  ersten  Akt  von
Puccinis  „Madama  Butterfly“  in  Gelsenkirchen.  (Foto:
Björn Hickmann)

Irgendwann musste es so kommen: Am Ende von Giacomo Puccinis
„japanischer  Tragödie“  richtet  Madama  Butterfly  den  Dolch
nicht gegen sich selbst, sondern sticht den hereinstürzenden
Pinkerton ab. Damit macht Regisseurin Gabriele Rech das Opfer
zur Täterin, nimmt ihr die Fallhöhe.

Tatsächlich ein „Schritt in Richtung Unabhängigkeit“, wie das
Programmheft  der  neuesten  Produktion  des  Gelsenkirchener
Musiktheaters im Revier meint? Eher eine jener aufgesetzten
Ideen, deren hervorstechender Wert die Neuheit ist.

Der Reihe nach. Dirk Beckers Bühne signalisiert von Anfang an:
Hier  wird  „Japan“  für  Touristen  mit  speziellen  Interessen
inszeniert. Papierwände und Kirschblüten als Deko, ein Podium,
mit  silbernem  Glitter  verhängt.  Grotesk  auf  eine  Wand
vergrößert,  gehört  auch  Katsushika  Hokusais  zum  Kitsch
verkommene  „Große  Welle  von  Kanagawa“  zum  Inventar.
Japanerinnen  in  bunten  Folklore-Kostümen  (Renée  Listerdahl)
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trippeln herein. Ein paar Damen hängen an einer reichlich mit
Flaschen  ausgestatteten  Bar  ab.  Der  passend  geschmeidig
singende Goro (Tobias Glagau) vermittelt nicht nur Quartier,
wird  mit  dem  vergnügungswilligen  B.F.  Pinkerton  schnell
handelseinig. Immer wieder wechselt Geld die Hände.

Die Kolleginnen verfolgen interessiert die Show der Madama
Butterfly. Die „Verwandten“ der arrangierten Hochzeit können
ihr Kichern kaum verbergen. Und Michael Heine wirft sich als
wütender Onkel Bonze mächtig ins Zeug. Wer für einen kurzen
Moment glaubt, jetzt werde es ernst und die Galerie über der
Szene repräsentiere eine Art inneres Gewissen der Cio-Cio-San,
verliert diese Illusion schnell. Die „Bekehrung“ Butterflys
zur Religion des Amerikaners gehört ebenso zum Spektakel wie
das mit Gelächter verkündete Lebensalter von 15 Jahren. Zum
Höhepunkt: Liebesduett mit falschen Papierampeln und Thomas
Ratzingers Stimmungslicht.

Die  tiefe  Liebe  an  der  Bar?  In  Puccinis  „Madama
Butterfly“  am  Musiktheater  im  Revier  bleiben  Fragen
offen. Ilia Papandreou (Cio-Cio-San) und Carlos Cardoso
(Pinkerton). (Foto: Björn Hickmann)



Als die Show im zweiten Akt zu Ende ist, das Papier zerfetzt,
die Bar geleert, stellt sich die Frage: Warum hängt „Madama
Butterfly“ noch in diesem Ambiente herum, angetan mit der
abgeschabten  Uniformjacke  ihres  in  die  USA  entschwundenen
„Gatten“?  Wie  ist  es  möglich,  dass  ein  professionelles
Showgirl sich mit Haut und Haaren an einen Kunden verliert und
seit fast drei Jahren auf die Rückkehr des Marineleutnants
wartet? Woher ein solches fundamentales Missverständnis?

Calixto Bieito hat einst an der Komischen Oper – die Musik
Puccinis  bewusst  missverstehend  –  Butterflys  Strategie  von
Anfang bis Ende ausinszeniert: Ziel war es, mit einer Green
Card  rauszukommen  aus  ihren  Milieu.  Was  Gabriele  Rechs
„Butterfly“ bewegt, aus Sehnsucht an der Flasche zu hängen,
erschließt sich nicht. Und wenn sich im Duett „Bimba, dagli
occhi pieni di malia“ der psychologische Schalter in Richtung
schwärmerisch-radikaler  Liebe  umgelegt  haben  sollte,  bleibt
die Inszenierung diesen Moment schuldig.

Puccinis Oper über eine existenzielle Tragödie ließe sich wohl
auch  als  soziales  Drama  erzählen,  wäre  da  nicht  die
Perspektive des Komponisten, der alle Figuren auf Cio-Cio-San
als  Zentrum  ausgerichtet  hat.  Rech  entwertet  die  innere
Katastrophe  der  Butterfly.  Pinkertons  Handeln  erscheint  in
diesem  Kontext  durchaus  verständlich  und  konsequent
pragmatisch, wenn er mit der eingekauften Braut von früher
nichts mehr zu tun haben will und bei seiner Rückkehr ein paar
große  Scheine  als  Kompensation  hinterlässt.  Er  ist
Geschäftspartner  in  einem  Sex-Deal,  nicht  der  gedankenlose
Chauvi,  der  ein  gewaltiges  Missverständnis  auslöst.  Dass
Butterfly am Ende zusticht, statt den Ehrenkodex ihrer alten
Kultur im Suizid zu realisieren, ließe sich in der Tat als
Chiffre für eine Befreiungstat lesen. Aber dazu müssten die
Signale in der Inszenierung anders gesetzt werden.

Giuliano  Betta  am  Pult  der  Neuen  Philharmonie  Westfalen
unterstützt im ersten Akt die Atmosphäre der Vorspiegelung,
indem er Puccinis Musik so unemotional wie möglich ablaufen



lässt:  kantig,  bisweilen  laut,  mit  wenig  Raffinesse  in
Artikulation und Phrasierung, aber mit Sinn für Details, die
das Orchester klarsichtig ausmusiziert. Später findet Betta
das organische Pulsieren von Puccinis Metrum; die Lautstärke
könnte jedoch subtiler geregelt werden. Den Solisten und dem
trefflich  agierenden  Chor  von  Alexander  Eberle  wäre  damit
geholfen.

Ilia Papandreou hat als Cio-Cio-San den ironischen Tonfall des
ersten  Auftritts  ebenso  verinnerlicht  wie  die  weiten
Kantilenen ihrer sehrenden Sehnsucht. Wenn die Töne auf dem
Atem ruhen, erschafft sie magische Momente intensiven Gesangs.
Carlos Cardoso als Gast vom Aalto-Theater Essen bringt für den
Pinkerton keinen warm strömenden, sondern einen wie Kristall
strahlenden Tenor mit, besingt „America forever“ mit einiger
Anstrengung und gestaltet „Addio fiorito asil“ eher kühl als –
je nach Lesart – wehmütig oder larmoyant gefärbt. Butterflys
Dienerin Suzuki bleibt in dieser Inszenierung eine Randfigur,
mit ehrwürdigen Reifespuren gesungen von Noriko Ogawa-Yatake,
die vor mehr als 20 Jahren, ebenfalls in einer Inszenierung
von Gabriele Rech am Musiktheater im Revier, die Titelpartie
verkörpert  hatte.  Zur  Blässe  verurteilt  bleibt  auch  der
Sharpless von Petro Ostapenko.

Könnte  doch  sein,  dass   die  unbändige  kreative  Energie
künftiger  Butterfly-Regieführenden  zu  noch  originelleren
Lösungen  führt:  Vielleicht  ersticht  Suzuki  demnächst  die
abtrünnige Butterfly, oder gleich Pinkerton mit dazu? Könnte
nicht Sharpless die beiden Frauen erschießen und über ihren
Leichen die Hände Pinkertons schütteln? Oder werten wir mal
die Randfigur der Kate Pinkerton auf (Scarlett Pulwey hätte
sicher nichts dagegen gehabt) und lassen sie ihren unmöglichen
Ehemann abknallen? Auf, auf ins Terroir der Deutungen, die
gute alte Oper ist noch lange nicht am Ende!

Weitere Vorstellungen: 20., 22., 28. Mai, 18. Juni 2022. Info
und Karten: Tel.: 0209/4097-200, www.musiktheater-im-revier.de

http://www.musiktheater-im-revier.de


Szenisch  demontiert,
musikalisch  erhöht:  Mozarts
römischer Kaiser Titus an der
Rheinoper Düsseldorf
geschrieben von Werner Häußner | 10. Mai 2022

Maria Kataeva als Sesto in Mozarts „La Clemenza di Tito“
an der Rheinoper in Düsseldorf. (Foto: Bettina Stöß)

Ein Fest der noblen Töne und der durchgearbeiteten Details:
Die  Dirigentin  Marie  Jacquot  hebt  in  luziden  Klang,  was
Wolfgang Amadé Mozart in seine kurz vor der „Zauberflöte“
uraufgeführte  Krönungsoper  „La  Clemenza  di  Tito“  an
kompositorischen  Kostbarkeiten  eingeschrieben  hat.
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Trotz der Herkunft des Stoffs aus der Opera seria des Wiener
Hofdichters Pietro Metastasio ist die alte Manier an vielen
entscheidenden Stellen überschrieben. Äußerlich mag die Folge
von Arien und Rezitativen noch an Althergebrachtes erinnern;
innerlich haben es Librettist Caterino Mazzolà und Mozart mit
seiner Kunst des Ensembles, aber auch mit der Aufwertung der
Rolle des Orchesters gründlich hinter sich gelassen. Da ändern
auch die Rezitative nichts, die vermutlich aus Zeitmangel von
Mozarts Schüler Franz Xaver Süßmayr in Töne gesetzt wurden.

Die „Milde des Titus“ also. Zuletzt im Mozartjahr 2006 in
Düsseldorf,  diesmal  unter  dem  so  analytischen  wie
leidenschaftlichen  Blick  der  jungen  französischen
Kapellmeisterin, die sich gerade an der Deutschen Oper am
Rhein und bei einer Reihe von Gastdirigaten erfolgreich ihre
Sporen verdient. Mit dem „Barbier von Sevilla“ war sie zu
Beginn  der  Spielzeit  schon  mit  viel  Willen  zu  lockerer
Beweglichkeit und witzig-spritziger Rossini-Verve unterwegs,
ausgebremst  freilich  von  einem  nicht  entsprechend  alert
reagierenden  Orchester  und  einer  wenig  inspirierten
Inszenierung  von  Maurice  Lenhart.

Staatsaktion mit beseelten Menschen

Jetzt kommt ihr in diesem Lehrstück eines exemplarisch-idealen
Regierungsstils die Regie von Michael Schulz ebenfalls nicht
gerade entgegen. Aber die Düsseldorfer Symphoniker verstehen
sich auf Mozart weit einfühlsamer als auf den trockenen Humor
des Italieners. Und so wird der Abend in erster Linie ein
musikalisches Erlebnis. Man mag sich den Kopf heiß reden über
die  Frage,  ob  das  innere  Pathos  der  Musik  dem
rückwärtsgewandten  Auftragsstoff  geschuldet  ist  –  die
böhmischen  Stände  als  Auftraggeber  wollten  unbedingt  einen
„Titus“ haben –, oder ob Mozart nicht doch ein feines Ohr für
die aus Frankreich kommende, neue musikalische Ausdruckssphäre
hatte. Spannend auch zu hören, was Mozart seinen Zeitgenossen
Christoph Willibald Gluck und Antonio Salieri an die Seite
stellt, die beide auf ihre Weise bewegende Seelentöne trafen,

https://www.operamrhein.de/de_DE/termin/la-clemenza-di-tito.16838747


ohne  Mozart  in  seiner  unendlich  einfallsreich  variativen
musikalischen Sprache zu erreichen.

Marie Jacquot. (Foto: Werner Kmetitsch)

Marie  Jacquot  jedenfalls  treibt  das  Pathos  nicht  auf  die
Spitze, entdeckt aber die Subtilität der Komposition, wie sie
sich in der Ouvertüre nach der Dreiklangseröffnung und einem
gekonnt gesteigerten Mannheimer Crescendo in der Verarbeitung
des eigentlich simplen Themas mit seinen schreitenden, durch
Pausen getrennten Achteln zeigt. Bei ihr klingen diese Momente
nicht kühl poliert, sondern erfüllt mit lyrischer Wärme – denn
es  geht  ja  nicht  (nur)  um  eine  Staatsaktion  oder  ein
Herrscherideal, sondern ebenso um beseelte Menschen. Jacquot
lässt sie in sensibler Finesse und Liebe zum Detail vor unser
musikalisches Ohr treten: Man hört das Fagott im Aufzugsmarsch
des Kaisers, man folgt den Halbtonschritt-Sequenzen, die Titus
als  abgeklärten,  in  sich  ruhenden  Charakter  in  die  Nähe
Sarastros rücken. Wolfgang Esch mit seiner Bassettklarinette
und Ege Banaz mit dem Bassetthorn haben den Raum, den Reiz des



Instrumentalklangs wunderschön zu entfalten.

Auch  die  hohe  Kunst  der  Ensembleführung  wird  vom
Dirigentenpult aus gepflegt. Ob im Finalquintett des ersten
Akts, das Friedrich Rochlitz ein „großes Meisterstück“ nannte,
oder in der erregten Hektik des Terzetts „Vengo! Aspettate …“:
Marie Jacquot übertreibt die Ausdrucksmittel nicht, hält Tempi
und Dynamik stets ausgewogen im Zaum, ergreift aber gerade
dadurch die Chance, sie mit innerem Leben und mit eleganter
Expressivität  zu  erfüllen.  Da  sie  die  Sänger  diskret  und
rücksichtsvoll begleitet, haben sie die Chance, sich stimmlich
ohne Druck zu entfalten.

Utopische Milde contra Zynismus der Macht

Das glückt nicht durchgängig: Immer wieder setzen sie sich
unter Spannung, wo die Dirigentin eigentlich locker führen
will. Aber Maria Kataeva singt sich schon nach dem ersten,
noch etwas gehemmten Einstand frei und gestaltet vor allem
ihre  Arie  „Parto,  parto“  und  das  große,  zum  Finale
überleitende  Rezitativ  „Oh  Dei,  che  smania  e  questa“  mit
dramatischem  Gespür  und  flexibler  Beweglichkeit.  Das
Freundschafts-Duettino mit Annio leidet unter der Manier von
Anna Harvey, Töne zu „stoßen“ statt gleichmäßig auf dem Atem
zu führen; in der Arie „Tu fosti tradito“ im zweiten Akt
gelingt es Harvey besser, den Ton zu fokussieren und strömen
zu lassen.

Als eine mit allen kriminellen Wassern gewaschene Zynikerin
der  Macht  hat  Titus‘  Gegenspielerin  Vitellia  ein  breites
Spektrum von Affekten vokal zu bewältigen, von zupackender
Aggressivität über fiebrige Erregung bis hin zu – für die
Figur  erstaunlichen  –  Äußerungen  weicher  Empfindung.  Dem
strahlkräftigen, mit funkelndem Metall angereicherten Sopran
von Sarah Ferede kommen die energischen und dunklen Seiten
dieses Charakters eher entgegen; gleichwohl gelingt es ihr,
ihre erste Arie („Deh, se piacer mi vuoi“) differenziert zu
singen.



Jussi Myllys hat die undankbare Aufgabe, mit dem Kaiser eine
Figur ohne innere Entwicklung und Handlungsmacht darzustellen.
Der  Edelmut  des  Herrschers  –  ganz  im  Gegensatz  zum
historischen Titus Flavius Vespasianus, wie ihn der römische
Historiker Sueton sicher in tendenziöser Absicht schildert –
ergießt sich in Betrachtungen etwa über die Rolle der Wahrheit
vor  Fürstenthronen,  macht  aber  auch  den  Schmerz  und  die
Enttäuschung deutlich, über die Titus dennoch seine „clemenza“
siegen lassen will. Die trocken-unbeteiligte Farbe des Tenors
von  Jussi  Myllys  und  eine  introvertierte,  öfter  belegt
wirkende Tongebung mache die Rolle nicht eben interessanter.
Auch Beniamin Pop als Publio kann – anders als Lavinia Dames
als  anmutige  Servilia  –  keinen  nachhaltigen  Eindruck
hinterlassen.

Dirk Beckers Bühne zu Mozarts Oper. Foto: Bettina Stöß

Für  seine  Inszenierung  hat  der  erstmals  an  der  Rheinoper
inszenierende Gelsenkirchener Generalintendant Michael Schulz
genau  eine  Idee  –  und  die  stellt  sich  nach  langen,
umständlichen Auftritten und Abgängen in einem unspezifischen,



für alle möglichen Werke recycelbaren Bühnenaufbau von Dirk
Becker erst am Ende ein. Milde, Verzeihung, Menschlichkeit?
Alles  nur  Show.  Mit  dieser  Desavouierung  von  Mozarts
hochgestimmtem Fürstenspiegel entlässt Schulz die Zuschauer in
eine Realität, die leider allzu oft einen ähnlichen Eindruck
nahelegt. Ob allerdings auf diese Weise „Macht, Güte, Milde
und  Weisheit  als  Korruption,  Schmeichelei  und  devoter
Untertanengeist“ enttarnt werden, wie Wolfgang Willaschek in
einem  provokanten  Programmheftbeitrag  meint,  bleibe
dahingestellt.

Kein  Recht  auf  Vergessen:
Gelsenkirchen  überzeugt  mit
Mieczysław  Weinbergs
erschütternder  Oper  „Die
Passagierin“
geschrieben von Werner Häußner | 10. Mai 2022

Alfia  Kamalova  und  Bele
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Kumberger  als  Katja  und
Yvette  in  Mieczyslaw
Weinbergs „Pasazerka“ – zwei
Frauen,  die  Opfer  der
Brutalität  der
Vernichtungsmaschinerie
Auschwitz  werden.  (Foto:
Forster)

Namen. Die Menschen haben Namen. Sie heißen Hannah, Yvette,
Bronka,  Tadeusz.  Und  sie  erzählen  Geschichten,  Lebens-,
Sehnsuchts-,  Erinnerungsgeschichten.  Ganz  im  Gegensatz  zu
ihren Peinigern. Bei denen sind sie Nummern. Die Menschen, die
ihre Fäuste, Schlagstöcke und Pistolen gegen ihre Mitmenschen
richten,  erzählen  nichts.  Sie  räsonieren  nur  über  ihre
Ideologie.  Und  als  die  Geschichte  in  das  Leben  einer  der
Uniformierten  einbricht  (durch  eine  stumme  Begegnung,  nur
einen Blick), offenbart sich die ganze Erbärmlichkeit ihrer
Existenz.

Ja,  man  könnte  Mieczysław  Weinbergs  „Pasażerka“  („Die
Passagierin“)  auf  eine  „KZ-Oper“  eingrenzen.  Ein  tief
berührendes  Zeugnis  dafür,  dass  Kunst  sich  selbst  diesem
furchtbarsten aller Schreckensorte des Bösen nähern kann. Wie
erschütternd die Konfrontation wirkt, war nach der Premiere im
Musiktheater im Revier in Gelsenkirchen spürbar: Betroffenheit
und Beklemmung lasteten geradezu greifbar im Raum.

Beim  Beifall  stand  auf  der  Bühne,  mitten  unter  den
Künstlerinnen  und  Künstlern,  eine  zierliche  Frau:  die  93-
jährige Zofia Posmysz. Sie hat Auschwitz überlebt und in einer
durch ein persönliches Erlebnis angeregte Novelle die fiktive
Begegnung einer Täterin mit einem ihrer Opfer beschrieben. Die
Erzählung bildet die Grundlage für Weinbergs Oper.

Aber das bis 2010 in der westlichen Welt unbekannte Werk des
1919  in  Polen  geborenen  jüdischen  Komponisten  will  nicht
zuerst  die  Vernichtungsmaschinerie  der  Nazis  dokumentieren.

http://www.musiktheater-im-revier.de


Als  „Hymne  an  den  Menschen,  an  ihre  Solidarität,  die  dem
fürchterlichen Übel des Faschismus die Stirn geboten hat“,
bezeichnet  Weinbergs  enger  Freund  und  Förderer  Dmitri
Schostakowitsch  die  Oper.

Das Libretto von Alexander Medwedew fügt in die Erzählung
Zofia Posmysz‘ Frauen ein, die aus Polen, Frankreich, Russland
kommen, die ihre Leiden und Hoffnungen ins Lager mitgebracht
haben, die dulden, beten, weinen, sich empören und lieben. Und
die auf diese Weise Menschlichkeit im Verborgenen weiterleben
lassen, kleine Inseln der Humanität schaffen. Die aber auch
die Frage nach der Gerechtigkeit Gottes stellen, nach seiner
Anwesenheit in der Hölle von Auschwitz. Vielleicht, so eine
der Frauen, sei Gott in Auschwitz noch einmal Mensch geworden
und hier gestorben.

Beklemmende Bilder in Gabriele Rechs Inszenierung
von  Mieczyslaw  Weinbergs  „Die  Passagierin“  am
Musiktheater im Revier. (Foto: Forster)

Die  kalten  Zahlen,  die  in  einer  Projektion  die  Namen  zu
verdrängen  suchen,  triumphieren  nur  in  der  Ideologie  der
Peiniger:  Die  Menschen  im  Lager  lassen  sich  nicht
enthumanisieren  –  auch  wenn  es  die  Denunziantin,  den
weiblichen „Kapo“ in gestreifter Kluft mit Schlagstock gibt.
„Abstrakter Humanismus“ wurde Weinberg vorgeworfen, die Oper
daher erst 2006, zehn Jahre nach seinem Tod, konzertant in
Moskau erstmals aufgeführt. Was für ein abstruser Vorwurf,
aber  er  enthüllt  in  seiner  perversen  Form  eine  Wahrheit:



Worauf Weinberg besteht, ist das Überleben der Menschlichkeit
selbst dort, wo nur noch Tod und Teufel zu regieren scheinen.
Eine  Botschaft,  die  über  die  Bedingungen  der  historischen
Konkretion in Auschwitz hinaus beansprucht, gültig zu sein.

Weinberg lässt die „Passagierin“ mit einem Appell für die
Erinnerung enden. „Wenn das Echo eurer Stimmen verhallt, gehen
wir zugrunde“, zitiert er einen Paul Eluard zugeschriebenen
Satz.  In  ihrem  sanften,  lyrischen  Schlussgesang  nennt  die
überlebende Marta noch einmal die Namen ihrer Mitgefangenen im
Lager.

Es geht nicht um ein abstraktes, formalisiertes Gedenken. Es
geht um Menschen. Keiner der Ermordeten geht in der Opferrolle
auf. Jeder hat Charakter, Geschichte, Beziehungen, Herkunft
und Ziel. Der Namen hält das Leben fest. Nicht umsonst sind in
der Gedenkstätte Yad Vashem in Israel die Namen der Holocaust-
Opfer in Stein graviert, können auch im Internet recherchiert
werden.  Und  daher  noch  einmal:  Hannah,  Yvette,  Bronka,
Tadeusz, Katja, Krystina, Vlasta …

„Die  Passagierin“  wurde  erst  2010  bei  den  Bregenzer
Festspielen szenisch uraufgeführt und seither in Europa und
Amerika mehrfach, in Deutschland in Karlsruhe und Frankfurt
wieder inszeniert. Gelsenkirchen nimmt die Herausforderung an,
dieses wichtige und schwierige Werk erneut zur Debatte zu
stellen. Die Premiere – einen Tag nach dem Internationalen
Gedenktag der Opfer des Nationalsozialismus  – ist begleitet
von einem umfangreichen Rahmenprogramm, das am 1. Juli mit
einem Gastspiel des Theaters Hof mit George Taboris „Mein
Kampf“ endet.

http://yvng.yadvashem.org/


Sorgfältige Menschenstudien:
Tadeusz (Piotr Prochera) und
L;isa  (Hanna  Dora
Sturludottir). Foto: Forster

Regisseurin  Gabriele  Rech  legt  Wert  auf  sorgfältige
Menschenstudien,  von  der  eilfertig  prügelnden  Aufseherin
(Patricia  Pallmer),  die  sich  durch  Anbiederung  zu  retten
hofft, über die resignierten, aber nicht gebrochenen Frauen,
die wie Yvette (Bele Kumberger) sogar noch zu träumen wagen,
bis hin zu dem Musiker Tadeusz (Piotr Prochera), der bis zur
Hingabe des eigenen Lebens entschlossen ist, sich und sein
Gewissen nicht brechen zu lassen: Als der Lagerkommandant, ein
„Musikkenner“, von ihm einen trivialen Walzer fordert, spielt
er  ein  Beispiel  universaler  Musik,  Johann  Sebastian  Bachs
Chaconne.

Das  Einheitsbühnenbild  von  Dirk  Becker  macht  es  der
Regisseurin  nicht  leicht,  die  filmähnlichen  Rückblenden  zu
inszenieren.  Der  Raum,  durch  dunkel  vertäfelte  Holzportale
gegliedert, mit einem Podium im Hintergrund und einer Bar an
der Seite, ist anfangs der moderne Salon eines Schiffes, auf
dem der Diplomat Walter und seine Frau Lisa nach Brasilien
reisen. Im eleganten Cocktailkleid der ausgehenden fünfziger
Jahre  –  die  historisch  verorteten  Kostüme  sind  von  Renée
Listerdal – versuchen die beiden, ihr Recht auf Vergessen zu
behaupten,  aber  die  „schwarze  Todeswand“  von  Auschwitz
widerspricht: Der Chor singt aus dem Rang und vergegenwärtigt,
was verdrängt werden soll.



Täterin  und  Opfer:
Lisa  (Hanna  Dora
Sturludottir)  und
Marta  (Ilja
Papandreou)  in  der
Gelsenkirchener
Inszenierung  von
Mieczyslaw  Weinbergs
„Die  Passagierin“.
(Foto:  Forster)

Als Lisa – die KZ-Aufseherin Anna-Lisa Franz war das Vorbild –
in einer Passagierin die ehemalige Auschwitz-Gefangene Marta
zu erkennen glaubt, schiebt sich die Vergangenheit in die
elegante  Wirtschaftswunder-Kulisse.  Aus  dem  Salon  wird  der
Schauplatz des Totentanzes, Uniformierte marschieren auf. Dass
der Raum genauso gut als SS-Kasino durchgehen könnte, weist
subtil  darauf  hin,  dass  es  zwischen  der  Nazizeit  und  der
jungen  Bundesrepublik  mehr  Kontinuitäten  gegeben  hat  als
fassbar waren: Die Letzten, die als Täter in Frage kommen,
stehen erst heute vor Gericht.

Rech lässt das blonde Lieschen zur „arischen“ Frau in Uniform
mutieren, die nicht prügelt oder tötet, sondern mit ihren
Opfern ein subtiles Spiel einfädelt: Sie gewährt scheinbar
Momente der Menschlichkeit, etwa, wenn sie Marta und ihrem



Geliebten Tadeusz ein heimliches Treffen ermöglicht. Aber ihr
Ziel dabei ist die innere Demütigung der Gefangenen, wenn sie
sich  selbst  verraten,  um  aus  ihren  Händen  die  Gunst  zu
empfangen. Dass sie damit an der charakterlichen Festigkeit
von Marta und Tadeusz scheitert, irritiert sie zutiefst: In
sinisterer Verwunderung beklagt Lisa den Hass, den ihr die
Gefangenen entgegengebracht haben.

Hanna  Dóra  Sturludóttir  zeigt,  wie  diese  Frau  den  Halt
verliert,  der  ihr  das  Verdrängen  und  ihre  konstruierten
Rechtfertigungen gegeben haben – und wie die Beziehung zu dem
karrierebewussten Walter (Kor-Jan Dusseljee) zerbricht. Ihre
letzten Klagen hört der Mann überhaupt nicht mehr; er blättert
teilnahmslos am Tresen in der Zeitung. Das Ende der Oper – und
des Selbstbetrugs Lisas – kommt mit dem dämonisch verzerrten
Walzer und einem träumerischen Lied Martas. Ilia Papandreou
singt  es  mit  anrührender  Einfachheit,  nachdem  sie  drei
intensive  Stunden  lang  die  schweigende,  allein  durch  ihre
Präsenz  wirkende  Passagierin  und  die  auch  angesichts  des
sadistischen Hohns der „Aufseherin Franz“ starke, mutige Frau
im Lager verkörpert hat.

Auch wenn die Frankfurter Inszenierung Anselm Webers vor zwei
Jahren nicht zuletzt wegen der überzeugenden Bühne von Katja
Haß für das Verschmelzen von Realität und Erinnerung eine noch
prägnantere Bild-Lösung gefunden hat: Gelsenkirchen kann sich
neben den bisherigen Produktionen der „Pasażerka“ anstandslos
behaupten und punktet mit einem alles in allem großartigen
Ensemble,  zu  dem  die  zahlreichen,  in  mehreren  Sprachen
singenden Darsteller ebenso beitragen wie der von Alexander
Eberle sattelfest einstudierte Chor und die Statisterie des
Hauses.

Valtteri  Rauhalammi  festigt  den  Eindruck,  ein  präsenter,
genauer,  sensibler  Orchesterleiter  zu  sein;  die  Neue
Philharmonie  Westfalen  bestätigt  den  Aufwärtstrend  der
vergangenen Jahre erneut eindrucksvoll in den vielen genau
ausgehörten  kammermusikalischen  Abschnitten  der  Musik

http://www.revierpassagen.de/29686/holocaust-als-opernthema-die-passagierin-von-mieczyslaw-weinberg-in-frankfurt/20150313_1954


Weinbergs, aber auch in den an Schostakowitsch erinnernden
schrägen  Zitaten  von  Unterhaltungsmusik,  den  unheimlich
präzisen Schlägen und den harmonisch verdichteten Stellen, an
denen der Klang des ganzen Orchesters gefordert ist.

Mit  solchen  ambitionierten  Produktionen  lässt  Intendant
Michael  Schulz  das  Musiktheater  im  Revier  in  einer  Liga
spielen, in der es die im Mainstream erstarrende Deutsche Oper
am Rhein Christoph Meyers deklassiert und das Aalto-Theater in
Essen ernsthaft herausfordert. Und auch in Dortmund wird sich
der Nachfolger Jens-Daniel Herzogs ab 2018 einiges einfallen
lassen müssen, um gleichzuziehen.

Vorstellungen am 5., 18. Februar; 2., 17. März; 2., 23. April
2017.
Info:
https://musiktheater-im-revier.de/#!/de/performance/2016-17/di
e-passagierin/

_____________________________________

Das Rahmenprogramm des Musiktheaters im Revier in Kooperation
mit Partnern aus Stadt und Land Nordrhein-Westfalen läuft bis
zum Ende der Spielzeit mit Konzerten, Ausstellungen, Lesungen,
Vorträgen und Zeitzeugen-Begegnungen. Seit 29. Januar zeigt
das Kunstmuseum Gelsenkirchen eine Ausstellung mit Arbeiten
von Michel Kichka, die das Holocaust-Trauma seiner Familie
verarbeiten.  Am  7.  Februar  erzählen  Zeitzeugen  aus
Gelsenkirchen  in  der  Neuen  Synagoge  ihre  Geschichten  vom
Überleben und der Rückkehr in die Heimatstadt.

Bei einem Liederabend mit Almuth Herbst am 12. Februar im
Kleinen Haus der Musiktheaters erklingen unter anderem die in
Theresienstadt entstandenen von Victor Ullmann. Am 12. März
spielt das Danel-Quartett im Kleinen Haus Werke von Mieczysław
Weinberg und Dmitri Schostakowitsch. Und am 26. März kommt der
Geiger Linus Roth, der unter anderem Weinbergs Violinkonzert
auf  CD  eingespielt  hat,  zu  einem  Gesprächskonzert  ins



Musiktheater und stellt Kompositionen Weinbergs für Violine
und Klavier vor. Das Rahmenprogramm gibt es als Download unter
https://musiktheater-im-revier.de/assets/files/068cb1d4-e1ba-3
95b-9357-0fa76433c69f.pdf

Weitere Informationen zu Mieczysław Weinberg gibt es auf der
Webseite  der  Internationalen  Mieczysław  Weinberg
Society:  http://www.weinbergsociety.com/index.php?article_id=1
6&clang=0

http://www.weinbergsociety.com/index.php?article_id=16&clang=0
http://www.weinbergsociety.com/index.php?article_id=16&clang=0

