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Lieber Grisetten als das teure Vaterland: Adrian Eröd
alias Graf Danilo in der Kölner „Lustigen Witwe“. (Foto:
Matthias Jung)

Jetzt hat auch Köln seine „Lustige Witwe“. Es gibt wohl kein
Theater in Nordrhein-Westfalen, in dem in den letzten Jahren
niemand  im  Maxim  intim  gewesen  und  die  „Weiber“  studiert
hätte.

Nun  gut,  Intendant  Hein  Mulders  wollte  für  das
Ausweichquartier der Kölner Oper und in der (inzwischen erneut
gefährdeten) Hoffnung auf rechtzeitige Eröffnung des Hauses am
Offenbachplatz 2024 einen zugkräftigen Titel haben. Das ist
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Franz Lehárs Erfolgsoperette allemal noch – gehört sie doch
zum  Restbestand  der  Operetten-Monokulturlandschaft,  die  mit
der „Fledermaus“, der „Csardasfürstin“ und dem „Orpheus in der
Unterwelt“  des  Kölner  Operettenerfinders  Jacques  Offenbach
weitgehend  bestellt  ist.  Von  den  Dutzenden  früherer
Erfolgstitel ist kaum etwas geblieben; nur Paul Abraham darf
sich  im  letzten  Jahrzehnt  über  eine  gewisse  Renaissance
freuen. Das Sterben der Operettenensembles, das Ausdünnen der
Spielpläne,  die  generationenlang  gepflegte  Verachtung  des
jahrzehntelang lieblos abgenudelten Genres und der Hinschied
des alten Operettenpublikums tragen Früchte.

Dem entgegenzuarbeiten ist eine reizvolle Aufgabe, der sich
nicht nur Barrie Kosky früher an der Komischen Oper Berlin und
die spezialisierten Häuser in Dresden, Leipzig und München
widmen sollten. Insofern darf man hoffen, dass Hein Mulders in
Köln, sonst eigentlich kein für Ideen verschlossener Kopf,
auch einmal in die Tiefen des Repertoires der „leichten“ Muse
greift. Immerhin: Dank der pfiffigen Regie von Bernd Mottl und
einer  beispielhaft  schmähaffinen  musikalischen  Leitung  des
Essener GMD Andrea Sanguineti ist der Ausflug nach Pontevedro
in Paris rundweg kurzweilig geraten.

Dialog von Wasserflecken an Neonröhren



20  Milliarden!  Allein  die  Ansage  lässt  die  Männer
schmachten. Elissa Huber als Hanna Glawari und Herren
des Chores der Kölner Oper. (Foto: Matthias Jung)

Pontevedro:  Den  Fantasie-Kleinstaat  in  Klischee-Balkanien
verorten  Friedrich  Eggert  (Bühne)  und  Alfred  Mayerhofer
(Kostüme)  irgendwo  im  realsozialistischen  Ambiente.  Die
großmustrigen braunen Tapeten erinnern an den biederen Charme
Ost-Berliner Plattenwohnungen der siebziger Jahre. Über der
Falttür  rutschen  die  Porträts  des  pontevedrinischen
Herrscherpaars  in  Schieflage.  Der  Vorraum  ist  mit
Bauplastikplanen verhüllt, an der Decke prangt ein Dialog von
Wasserflecken an kalten Neonröhren. Pontevedro zeigt sich so
marode wie seine Staatskasse.

Und da kommt die Witwe ins Spiel: Deren 20 Milliarden sind das
Kapital, das den fürstlichen Laden zusammenhält. Sie dürfen
keinesfalls in die Hände eines leichtlebigen Franzosen geraten
–  etwa  des  in  Brombeerfarbe  hereinstelzenden  Camille  de
Rosillon  (Dmitry  Ivanchey),  des  honeckerblau  beanzugten
Vicomte Cascada (John Heuzenroeder) oder eines gewissen Raoul



de  Saint-Brioche  (Timothy  Oliver).  Die  Milliarden  selbst
treten auf in aufreizendem Design in Schwarz, ein mondäner
Gegensatz zu den schlicht geschnittenen Kleidern in gedecktem
Bräunlichgrünlichblau der pontevedrinischen Hautevolee.

Elissa  Huber  ist  eine  hinreißende  Hanna  Glawari,  die
selbstbewusst  und  erfüllt  vom  Wissen  um  ihre  Ausstrahlung
verkündet,  warum  Witwen  so  begehrt  sind,  und  später  in
wunderschön  kitschiger  Folklore-Ausstaffierung  das
Waldmägdelein im Vilja-Lied besingt. Ihr voller, samtig dunkel
getönter Sopran strömt mit allem Charme und allem erotischen
Prickeln, dem die Partie ihren Reiz verdankt.

Erst planen, dann bauen

Diese geldschwere Dame dem Vaterland zu erhalten, ist vornehme
Aufgabe von Botschafter Mirko Zeta – und Ralf Lukas verkörpert
ihn  mit  aller  gewichtigen  Pose,  bedeutungsschwangere
Deklamation  eingeschlossen.  Wäre  da  nicht  die  unsäglich
gemusterte Krawatte, man könnte ihn gar für eine ernsthafte
Person halten. Seine taktische Waffe heißt Graf Danilo: Adrian
Eröd ist als Graf Danilo ein so souveräner Sängerdarsteller,
dass er beinah zur heimlichen Hauptperson der ganzen Operette
aufsteigt, wäre da nicht seine Noblesse, die der Diva stets
den Vortritt gewährt. Er hat allerdings nicht die geringste
Lust, dem Vaterland zuliebe ein Erbe zu erheiraten, zumal es
mit einer Frau verbunden ist, mit der er eine unerfreuliche
Vorgeschichte hat. Dass sich am Schluss die Liebe mit einem
überraschenden  Coup  durchsetzt,  ist  dem  Genre  geschuldet.
Tragische Operetten waren 1905 noch nicht im Blickfeld von
Lehár.

Mottl inszeniert das Finale ohne derben Bruch, wie er dem
Genre seinen Witz und seine Sentimentalität lässt. Nichts wird
übertrieben,  die  Kalauer  halten  sich  in  Grenzen,  der
Herzschmerz auch. Beziehungen entstehen durch Gesten, Blicke,
Pausen. Wenn Baron Zeta stolz den in nur einer Woche strahlend
neu vergoldeten Saal seiner Botschaft preist, meint er, man



habe  erst  geplant,  dann  gebaut.  Da  lachen  die  Kölner  und
denken an ihr Opernhaus. In den Choreographien von Christoph
Jonas  mischen  sich  Grisetten  von  „sämtlichen  Ufern  dieser
Erde“,  und  die  Tanzgruppe  zitiert  lustvoll  alte
Operettenklischees und baut mit leichtfüßiger Ironie daraus
amüsante Körperwelten.

Zweifelhafte Zwitterwesen

Das  Hin  und  Her  zwischen  diversen  eifersüchtigen  Paaren
reduziert  Mottl  zugunsten  des  zentralen  Konflikts,  damit
treten etwa Bogdanowitsch (Artjom Korotkov) und seine Frau
Sylviane (Brigitta Ambs) ebenso in den Hintergrund wie Kromow
(Zenon Iwan) mit seiner ewig des Seitensprungs verdächtigten
Olga  (Mariola  Mainka).  Dass  die  Romanze  zwischen  der
„anständigen  Frau“  Valencienne  (Claudia  Rohrbach  als
entzückendes  Zwanziger-Jahre-Mädel)  und  dem  trocken,  aber
passioniert die „Liebe aufglühen“ lassenden Camille (Dmitry
Ivanchey) saftiger ausgespielt sein könnte, ist eine andere
Sache.

Zwitterwesen  von  allen  möglichen  Ufern.  Ralph



Morgenstern  (Njegus)  und  das  Tanzensemble  in  der
„Lustigen Witwe“. (Foto: Matthias Jung)

Ralph Morgenstern gibt dem Njegus nicht zuletzt dank einer
langen, dürren Gestalt ein köstlich volatiles Profil jenseits
des klassischen Operettenkomikers. Man glaubt ihm aufs Wort,
dass er in die Pariser Art total vernarrt ist, vor allem, wenn
ihn  die  „zweifellos  zweifelhaftesten  Zwitterwesen“
umschwärmen. Das alles wäre nur halb so animiert, würde nicht
das  Gürzenich-Orchester  den  mal  samtig  schmeichelnden,  mal
keck auffahrenden Lehár-Sound treffen und Andrea Sanguineti
mit  dezidierter  Agogik  und  wundervoll  pikanter
Phrasierungsdramaturgie die Musik so gestalten, wie es die
Operette  braucht.  Alles  etwas  altmodisch  gedacht,  aber
vielleicht  gerade  deswegen  so  wundersam  musikalisch,
nostalgisch  und  hinreißend.

Weitere  Vorstellungen:  16.,  21.,  23.,  25.,  27.,  29.,  31.
Dezember.
Info:
https://www.oper.koeln/de/programm/die-lustige-witwe/6634

Das  Eis  der  Adria:
Winterliche  „Nacht  in
Venedig“  als  konsequente
Erneuerung  der  Operette  am
Aalto-Theater Essen
geschrieben von Werner Häußner | 15. Dezember 2023
Wie  nähert  man  sich,  nach  einer  Generation  langsamen
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Erstickens  der  Operetten-Tradition,  diesem  Genre  des
Musiktheaters heute? Noch dazu einer „Nacht in Venedig“ von
Johann  Strauß,  die  mit  ihren  harmlos-heiteren
Verwechslungsmaskeraden  nicht  zu  den  besten  Libretti  von
Friedrich Zell und Richard Genée gehört?

Auf  dünnem  Eis:  Elbenita
Kajtazi  (Annina)  und
Caramello  (Albrecht
Kludszuweit) im winterlichen
Venedig  im  Aalto-Theater.
Foto: Jörg Landsberg

Das Aalto-Theater hat sich nach verflixten sieben Jahren der
Enthaltsamkeit  entschlossen,  für  die  erste  Operetten-
Neuproduktion der Intendanz Hein Mulders auf einen local hero
zu  setzen.  Man  verpflichtete  Bruno  Klimek,  Professor  für
szenische Ausbildung im Studiengang Gesang/Musiktheater an der
Folkwang Universität der Künste.

Das  Ergebnis  war  zu  erwarten:  Klimek  macht  mit  seinem
Bühnenbildner Jens Kilian und der kreativen Kostümfrau Tanja
Liebermann die gute alte Operette nackt. Er streift ihr den
bunten Karnevalsdress ab, reißt ihr die mondänen Ballroben vom
Leibe  und  schält  sie  aus  den  folkloristischen
Fischermädchenkleidchen. Aber mehr noch: Er entblößt sie von
den  veralteten  Sentenzen  Zells  und  Genées,  schreibt  die
Dialoge  quasi  alle  neu,  greift  vereinzelt  auch  in  die
Gesangstexte ein. Manchmal verfehlt er den Stil: Dass Herrn



Delaqua, seines Zeichens Senator der Serenissima, etwas „glatt
am Arsch vorbei“ geht, ist ein gutes Stück zu pöbelhaft als
Ersatz für Wiener Wortwitz.

Niente Carnevale!

Die Entscheidung greift tief ein, ist aber gut begründbar:
Klimeks gereimte Pointen sind – wie die alten Albernheiten
auch – Geschmackssache, aber sie sitzen und sie kommen auch
an.  Das  Publikum  bricht  selten  in  offene  Heiterkeit  aus,
schmunzelt aber doch über manche Pointe. Vor allem kann Klimek
so die Konstellation der Figuren schärfen: Die Mädels Annina
und Ciboletta sind nicht mehr die koketten Dummchen, sondern
profilieren sich über die überlebenswichtige Fischhandels- und
Zofen-Schläue hinaus als selbstbewusste weibliche Wesen. Sie
lassen sich von den Herren der Schöpfung nichts sagen. Sie
spielen  ihr  eigenes  Spiel  und  schauen  auf  ihr  eigenes
Vergnügen.

„Frutti  di  Mare!“
bietet  Elbenita
Kajtazi  alias
Annina feil. Foto:
Jörg Landsberg

Niente Commedia dell’arte, niente Carnevale: Tanja Liebermann



verordnet  der  Schaulust  Askese,  wo  sie  das  Historisch-
Dekorative  suchen  will.  Schon  als  Christina  Clark,  alias
Ciboletta,  aufgeregt  vor  dem  geschlossenen  Vorhang
herumstöckelt, wissen wir: Ihr gelbes Ölzeug eignet sich vor
allem zum Schutz, wenn sich ostfriesische Himmelsfluten nach
südlich der Alpen verlagern und „aqua alta“ droht. Öffnet sich
der  Vorhang,  erleben  wir,  dass  auch  in  Venedig  zur
Karnevalszeit Winter herrscht: Es schneit, die Menschen haben
Mäntel an, zittern, frieren, rutschen auf Glatteis aus.

Dass es dabei schmerzhafte Stürze geben kann, macht Martijn
Cornet als Pappacoda bewusst. Der Arme ist Neapolitaner und
mit venezianischen Klimafallen nicht vertraut. Und je mehr
billigen  Korbflaschenwein  er  in  sich  hineinschüttet,  desto
heftiger  kommt  er  zu  Fall.  Liebermann  hat  ihn  mit
fischgrätengemusterter Hose, Sakko, Schal, Scheiter und Brille
ausstaffiert wie einen Dramaturgen der siebziger Jahre – wäre
da nicht der Riesentopf mit, nun ja, Spaghetti drin. Klimek
lässt  die  Figur  immer  weiter  in  Slapstick  abgleiten.  Das
funktioniert nicht; auch das Publikum nimmt die traurige Show
regungslos hin.

Lustvoll ausgestellte Klischees

Dekor  spielt  in  Klimeks  Inszenierung  eine  Rolle,  wenn  er
nämlich ganz Venedig dazu erklärt: Jens Kilian hat in den
Hintergrund der weiträumigen Aalto-Bühne ein Spielzeug-Venedig
gebaut,  an  dem  sich  in  regelmäßigen  Abständen  riesige
Kreuzfahrtschiffe  vorbeischieben.  Dass  die  Miniatur-Palazzi
wackeln und von einem Bühnenarbeiter (Hans-Günter Papirnik)
immer  wieder  zurechtgerückt  werden  müssen,  dass  sie
schließlich  komplett  zusammenstürzen,  ist  mehr  als  eine
Anspielung auf die aktuelle Debatte um die Schäden, die diese
Riesenpötte  an  der  historischen  Bausubstanz  verursachen.
Klimek entlarvt, dass es gar nicht um Venedig geht – die Stadt
ist für die geschätzt 30 Millionen jährlicher Touristen eben
vor allem eine Dekoration für schöne Tage.



So stellt die Regie Klischees in Frage – oder stellt sie
lustvoll aus, bis sie überdreht in sich zusammenbrechen. In
der fast schon mathematisch choreografierten Exposition des
ersten Akts rast regelmäßig eine kreischende Weiberhorde über
die Bühne: „Er“ wird erwartet, der Herzog, der Macho, dem alle
weiblichen Wesen gern und willig zu Füßen liegen. Teenie-
Starkult mit reifen Damen, das ist erst witzig, dann nervig.
Aber so ist es kalkuliert.

Natürlich  werden  die  Erwartungen  enttäuscht:  Eine  riesige
Gangway herab schreitet nicht der Herzog, sondern stolpern die
ganz „normalen“ Männer, etwa Caramello, der Leibbarbier des
Herzogs. Albrecht Kludszuweit gestaltet diese Rolle mit dem
Hintergrund eines operettenerfahrenen Sängers und Darstellers,
der noch dazu die Höhenbrillanz und den Sinn für Phrasierung
hat,  um  Schlager  wie  „Komm  in  die  Gondel“  zu  blitzenden
musikalischen Sternen zu veredeln.

Die Herrlichkeit des Gockels ist in wenigen Sekunden vorbei

Als dann der tolle Mann endlich eintrifft, ist der Auftritt
eine  unspektakuläre  Enttäuschung  für  die  Ladies.  Dennoch
reißen sie Dmitry Ivanchey erst mal die Kleider vom Leib, so
dass aus der schillernden Adriano-Celentano-Figur ein Normalo
in biedern Boxershorts wird, raffen ihre Beute und eilen von
hinnen. Die Dekonstruktion der „Gockelherrlichkeit“, wie es
Klimek  im  Programmheft  nennt,  vollzieht  sich  in  wenigen
Sekunden. Ivanchey singt sein „Der Mond hat schwere Klag‘
erhoben“ zwar dynamisch differenziert, aber ohne Charme und
Schmelz – da fehlt die Erfahrung mit dem Idiom der Operette.

Auf der weiten, klar strukturierten und mit stimmungsvollen
Symbolbildern gestalteten Bühne treibt die muntere Handlung
immer weiter ins Absurde. Am Ende des zweiten Aktes schiebt
sich  der  Chor  des  Aalto-Theaters  –  dem  es  spürbar  schwer
fällt, die Leichtigkeit der Darstellung, wie sie die Operette
braucht, zu realisieren – in verblichenen Ballkleidern und
aufgetürmten Frisuren aus der Zeit des Endes der Serenissima



aus  dem  Hintergrund.  „Karneval  ruft  zum  Ball,  der  ist
Souverän“  wird  zum  Totentanz,  die  Gesellschaft  bricht  auf
dünnem Eis ein und versinkt.

Gespenster-Karneval der Vergangenheit: Der Opernchor des
Aalto-Theaters. Foto: Jörg Landsberg

Der dritte Akt verschärft die Groteske, wenn im Nebel nur noch
Namen gerufen werden und Karel Martin Ludvik, der während der
zweidreiviertel Stunden ständig seine Frau sucht, vollends zum
wiedergängerischen  Gespenst  wird.  Der  zügel-  und  regellose
Karneval wird zum verwirrten Endspiel, in dem einsame Menschen
im Dunkel jede Orientierung verlieren. Und die Lösung? Die ist
so  angeklebt  wie  (fast)  jedes  Operetten-Happy-End:  Man
verabredet sich zum nächsten Karneval!

Luxus-Besetzung in der Fassung von Erich Wolfgang Korngold



Liebestraum  im  Winter:
Liliana  de  Sousa  (Barbara)
und Carl Bruchhäuser (Enrico
Piselli).  Foto:  Jörg
Landsberg

Das Aalto-Theater Essen spielt die Fassung von Erich Wolfgang
Korngold. Kapellmeister Johannes Witt lässt mit den Essener
Philharmonikern die farbige, klangsinnliche Instrumentierung
leuchten und zeigt sich – als versierter Dirigent im Ballett –
vor allem mit Gespür für rhythmische Finessen. Wo Strauß auf
Marschmusik  setzt,  ist  Witt  in  seinem  Element,  wo  er  die
flexible Agogik des Walzers freilassen sollte, reagiert er zu
akkurat. Die Streicher sind in der Balance des Klangbilds
leicht unterbelichtet, das Schlagzeug trumpft zu sehr auf.
Aber  Strauß‘  Operette  ist  ja  auch  in  Berlin  uraufgeführt
worden – so ist ein preußisch-zackig aufgeputztes Venedig, das
ein wenig nach Paul Lincke klingt, vielleicht gar nicht so
unangebracht.

Die Besetzung am Aalto ist luxuriös – es zahlt sich eben aus,
wenn ein Theater sorgfältige Ensemblepflege betreibt. Elbenita
Kajtazi  (Annina)  turnt  mit  Luftballons  in  Fisch-  und
Krustentierform  durch  den  Zuschauerraum  auf  die  Bühne  und
preist ihre „frutti di mare“ mit einem Sopran an, der so
frisch ist, wie der Meeresfang sein sollte. Die hoffnungsvolle
Sängerin wechselt im Sommer an die Hamburgische Staatsoper, wo
sie in Robert Schumanns Faust-Szenen debütiert. Kürzlich hat
die gebürtige Kosovarin den Publikums- und den Dritten Preis
im ersten Glyndebourne Opera Cup gewonnen



Christina Clarks Silberstimme ist seit Jahren eine Stütze des
Musiktheaters,  auch  als  Ciboletta  setzt  sie  kratzbürstigen
Charme und gewitzte Schläue als Lockmittel und Waffe ein.
Liliana de Sousa hat eine wunderschöne Einlage zu singen und
wertet mit ihrer cremigen Stimme die Rolle der Barbara auf,
die sonst nur mit ihrem „Neffen“ Enrico, dem jungenhaften Carl
Bruchhäuser, auf der Suche nach einem ruhigen Plätzchen für
eine  Liebesnacht  ist.  Peter  Holthausen  und  Karl-Ludwig
Wissmann  bilden  mit  Karel  Martin  Ludvik  das  Trio  der
soignierten Senatoren, die vergeblich versuchen, ihre Frauen
im Zaum zu halten – keine Chance: Marie-Helen Joël und Susanne
Stotmeister wissen ihnen zu entkommen.

Die Frage, wie man heute Operette macht, hat das Aalto-Theater
jedenfalls  mit  einer  mutigen  Inszenierung  für  sich
entschieden: Keine billige Aktualisierung, sondern konsequente
Erneuerung.

Die nächsten Vorstellungen: 7./10./16./21./29. Juni, 11./13.
Juli,  Wiederaufnahme  am  14.  September.  Info:
www.theater-essen.de

Kreativer  Kopf  auf  hohlen
Füßen: Bedřich Smetanas Oper
„Die  verkaufte  Braut“  in
einer  fragwürdigen
Inszenierung in Essen
geschrieben von Werner Häußner | 15. Dezember 2023
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Zwischen Realität und
Traum:  Jessica
Muihead  (Marie)  und
der Prinzipal
(Rainer Maria Röhr).
Foto: Matthias Jung

Na endlich, möchte man erleichtert aufatmen, endlich einmal
eine  „Verkaufte  Braut“  ohne  böhmische  Gemütlichkeit,  ohne
Wirtshaus und Bauernkate, ohne Kopfputz und rote Stiefelchen
(oder gehören die zur „Gräfin Mariza“?). In Essen ist der wohl
bekanntesten tschechischen Oper jeder verlogene Folklorismus
ausgetrieben. Und zwar von einem tschechischen Team namens
SKUTR,  das  sich  von  den  wirkmächtigen  Konventionen,  die
Bedřich Smetanas Oper bisher gern eingekastelt haben, ungeahnt
konsequent verabschiedet hat.

Das tut dem beliebten Stück zunächst einmal gut. Es zeigt
nämlich, dass „Prodaná nevĕsta“ jenseits aller Nationalopern-
Ideologie  (die  tschechische  Nationaloper  ist  eher  Smetanas
„Libuše“) funktionieren kann. Sie ist nicht an Bildklischees
gebunden,  die  das  Stück  verorten  und  zur  Kenntlichkeit
verdammen.

Martin Chocholoušek baut auf die Bühne des Aalto-Theaters eine
Turnhalle, wie sie – so entnimmt man dem Programmheft – in



Tschechien in vielen Orten stehen und auch für Dorffeste,
Hochzeiten  und  Kulturveranstaltungen  verwendet  werden.  Und
Simona  Rybáková  steckt  Chor  und  Solisten  in  Kostüme  und
Frisuren,  die  ein  wenig  sechziger  Jahre,  ein  wenig  real
existierender Sozialismus und eine Spur Zirkus mit behutsam
überzogenen und damit surrealen Formen vereinen. Über allem
schwebt,  mit  magisch  leuchtender  Brautkrone,  ein  weißes
Hochzeitsgewand.

Im Licht fantastisch-surrealer Literatur

Wer ein bisschen tschechische Literatur oder ein verkanntes
Meisterwerk wie Leoš Janáčeks „Die Ausflüge des Herrn Brouček“
kennt, entdeckt in der Inszenierung der beiden SKUTR-Leute
Martin Kukučka und Lukaš Trpišovský unschwer die leichthändige
Mischung  aus  verzerrt  Realem,  hintersinnig  blauäugiger
Fantastik,  wunderlichem  Naturalismus  und  einer  als  völlig
normal akzeptierten Skurrilität. Das lässt die Geschichte der
„Braut“ auf einmal in einem anderen Licht erscheinen – und wir
verstehen, dass auch Franz Kafka literarische Vorgänger hatte.

Nicht dass Karel Sabinas Libretto, das er mit Smetana zusammen
erarbeitet  hat,  plötzlich  höhere  dramaturgische  Weihen  zu
beanspruchen hätte – die Handlung bleibt im Bereich einer
Komödie,  ist  mit  dem  Effekt  des  „verlorenen  Sohnes“  kein
bisschen überraschend mehr, streift die Sphären des Tragischen
nur  sanft,  ganz  wie  es  die  Konvention  vor  150  Jahren
zugelassen hat. Aber Kukučka und Trpišovský lesen die heute
harmlose Handlung in eine progressive Richtung, und die führt
in der Oper in letzter Konsequenz zum surrealen Meisterstück
von Bohuslav Martinůs „Julietta“ (ab 3. März 2018 in Wuppertal
zu sehen).



Aus  fernem  Land:  Hans
(Richard  Samek)  mit  seiner
Marie  (Jessica  Muirhead).
Foto; Matthias Jung

Was bringt’s also, auf Bänder und Stiefelchen zu verzichten?
Zumindest eine Lektüre des Stücks, die andere Sichtweisen als
die des naiv Komödiantischen eröffnet.

Der Auftritt von Hans ist der einer romantischen Erscheinung:
Der Frauenchor zieht einen Kasten aus der Wand, darin ein
stilisierter Wald und ein Mann, der beinahe wie Lohengrin aus
einer unnahbaren Sphäre kommt: der geheimnisvolle Unbekannte.
Am  Ende  –  um  es  vorwegzunehmen  –  wird  Marie  in  ihrer
Hochzeitsgarderobe dorthin fliehen und sich in ein leuchtendes
Wolkenmeer betten.

Diese geordnete Welt ist nicht ganz geheuer

Dass die geordnete kleine Welt nicht ganz geheuer ist, wird im
dritten Akt überdeutlich: Ein schief gestelltes Häuschen fährt
herein, ein riesiges Pauschenpferd im Hintergrund der Bühne
wird wie eine Kiste genutzt, aus der Hans wie ein Automat auf-
und niederklappt. Das Element des Marionettenhaften durchzieht
die Personenführung von Anfang an, etwa wenn die Eltern Maries
(Peter Paul und Bettina Ranch) mit mechanischen Bewegungen dem
Heiratsvermittler Kezal folgen.



Der  Essener  Opernchor,
einstudiert  von  Jens
Bingert,  bewältigte
anspruchsvolle  Aufgaben,
auch  szenisch.  Foto:
Matthias  Jung

Das hat etwas mit Zirkus zu tun – und das Regieteam zitiert
die Welt fahrender Artisten, die in Tschechien eine besondere
Bedeutung hatte, in Bildern und Auftritten des Chors, eine
wunderliche  Giraffe  eingeschlossen,  die  wohl  für  die
Zirkustiere stehen mag. Es ist eine Welt der Freiheit, aber
auch eine schräg überdrehte Sphäre, wenn etwa der Chor in der
Diagonale über die Bühne zieht und Konfettis wirft, als solle
ein Can-Can beginnen. Und wenn ein „Indianer“ aus der Truppe
im letzten Akt einen Gartenzaun schließt und Friedhofslichter
anzündet,  wirkt  es,  als  werde  die  wohlgesetzte  dörfliche
Bürgerlichkeit endlich zu Grabe getragen.

Verstehens-Horizonte öffnen und schließen sich

Allein: Die Flut der mal sehr klar aufeinander bezogenen, mal
im Ungefähr bleibenden Szenen- und Bildsymbolik wird zu wenig
konsequent  erschlossen,  öffnet  damit  zwar  Verstehens-
Horizonte, schließt sie aber auch wieder. So reizvoll es ist,
aus Hans einen Lohengrin auf dem Dorfe zu machen – wenn der
Darsteller, der hartstimmige Tenor Richard Samek, seine Rolle
nicht  weiter  erschließt,  ermattet  der  Ansatz  rasch.  Oder
Marie: Jessica Muirhead hat nicht nur erhebliche Mühe, die
Partie kontrolliert und geschmeidig zu singen. Ihr ist auch



verwehrt,  das  Changieren  zwischen  Traum,  Vorstellung  und
bitterer Realität konsequent auszugestalten.

Befreiung  als  Bär:  Dimitry
Ivanchey (Wenzel) mit seiner
Esmeralda (Christina Clark).
Im Vordergrund Richard Samek
(Hans). Foto: Matthias Jung.

Die Behauptung des Regieteams im Programmheft-Interview, wir
Zuschauer nähmen Marie und ihre Gefühle „quasi in ihrem Kopf“
wahr, bleibt eine solche. Sie wird szenisch immer wieder durch
eine ratlos wirkende Unmittelbarkeit gebrochen. Dazu reichen
die Konfetti und das Potenzial des Bühnenbilds dann doch nicht
aus.  Und  Kezal  (Tijl  Faveyts)  singt  seine  große  Arie  mit
aufgerauter Stimme auf Tschechisch, bleibt aber der gute alte
Komödiant aus der guten alten komischen Oper.

Die Identität als Bär behaupten

Nur Dmitry Ivanchey als Wenzel genießt die Gunst, sich zum
anrührend gestalteten Charakter zu entwickeln. Wenn er, am
Rand hockend, in sich gekauert, mit seinem Stottern kämpft,
wenn er sich bei den Zirkusleuten endlich aus sich selbst
befreien kann, seine Identität als Bär gegen den Spott der
Gesellschaft fröhlich behauptet und mit seiner Esmeralda – der
wie stets quirlig-lockeren Christina Clark – durchbrennt, dann
erleben  wir,  dass  es  im  Theater  allemal  lohnend  ist,  die
Persönlichkeiten kraftvoll und konsequent durchzuzeichnen.



Tomás Netopil ist seit 2013
Chefdirigent  der  Essener
Philharmoniker.  Foto:  Hamza
Saad/TUP

Eine Aalto-Premiere mit vielen bedenkenswerten Ansätzen also,
die  auf  sicheren  Füßen  zu  stehen  scheint.  Klopft  man
allerdings  dagegen,  klingt’s  hohl.  Ganz  und  gar  erfüllt
dagegen setzen Tomáš Netopil und die Essener Philharmoniker
Smetanas Musik präsent.

In  der  beinahe  zu  rasch  genommenen  Ouvertüre  streben  die
„vivacissimo“ und non legato notierten Achtelketten spitz und
präzis dem ersten Fortissimo-Haltepunkt entgegen. Da klingt
wenig böhmisch-triefender Geigensirup, sondern federleichte,
spritzige Beweglichkeit. Da dürfen die Bläser herrlich frei
leuchten. Da springt der Rhythmus fröhlich diesseitig in die
Höhe und winden und schlingen sich die Melodien frisch und
frech akzentuiert.

Und selbst wenn Smetana hie und da zu Wagner schielt, bleibt
in Netopils hellwacher Lektüre die Musik immer schlank und
lauter. Musikalisch hat sich die „tschechische“ Linie, die der
GMD am Aalto-Theater durchzieht, glänzend bewährt und macht
Lust auf Fortsetzung, ob mit einem der weniger bekannten Werke
Smetanas oder mit Kostbarkeiten von Leoš Janáček, Bohuslav
Foerster oder Zdenĕk Fibich. Zu entdecken gäb’s noch viel!

Weitere Vorstellungen am 16. und 22. Dezember sowie am 14. und
18.  Januar  2018.  Info:
www.aalto-musiktheater.de/premieren/die-verkaufte-braut.htm



 

Wunderbare  Ausdrucks-
Vielfalt:  Tomáš  Netopil
dirigiert  Mozarts  „La
Clemenza di Tito“ am Aalto-
Theater Essen
geschrieben von Werner Häußner | 15. Dezember 2023

Erregte  Auseinandersetzung
zwischen  Sesto  (Bettina
Ranch,  links)  und  Vitellia
(Jessica  Muirhead).  Foto:
Thilo Beu

Die Bewertung von Wolfgang Amadeus Mozarts „La Clemenza di
Tito“ hat sich grundlegend gewandelt. Die Rezeption der in
Mozarts Todesjahr 1791 uraufgeführten Oper hat in den letzten
Jahrzehnten freigelegt, dass es sich nicht um ein widerwillig
ausgeführtes  Auftragswerk  mit  einem  hoffnungslos  veralteten
Libretto handelt. Vielmehr haben Mozart und sein Librettist

https://www.revierpassagen.de/44493/wunderbare-ausdrucks-vielfalt-tomas-netopil-dirigiert-mozarts-la-clemenza-di-tito-am-aalto-theater-essen/20170703_1314
https://www.revierpassagen.de/44493/wunderbare-ausdrucks-vielfalt-tomas-netopil-dirigiert-mozarts-la-clemenza-di-tito-am-aalto-theater-essen/20170703_1314
https://www.revierpassagen.de/44493/wunderbare-ausdrucks-vielfalt-tomas-netopil-dirigiert-mozarts-la-clemenza-di-tito-am-aalto-theater-essen/20170703_1314
https://www.revierpassagen.de/44493/wunderbare-ausdrucks-vielfalt-tomas-netopil-dirigiert-mozarts-la-clemenza-di-tito-am-aalto-theater-essen/20170703_1314
https://www.revierpassagen.de/44493/wunderbare-ausdrucks-vielfalt-tomas-netopil-dirigiert-mozarts-la-clemenza-di-tito-am-aalto-theater-essen/20170703_1314


Caterino Tommaso Mazzolà die häufig vertonte Vorlage Pietro
Metastasios zu einem erstaunlich differenzierten Stück über
Menschlichkeit  und  Macht  weiterentwickelt,  dessen  Offenheit
für zeitgenössische Deutungen den Vergleich mit der „Hochzeit
des Figaro“ oder „Cosí fan tutte“ nicht zu scheuen braucht.

Am  Aalto-Theater  in  Essen  ließ  sich  Tomáš  Netopil  nicht
nehmen, diese letzte Premiere der Spielzeit 2016/17 selbst zu
dirigieren und nach „Don Giovanni“, „Idomeneo“ und „Le Nozze
di  Figaro“  seinem  Mozart-Spektrum  eine  neue  Farbe
hinzuzufügen.  Mit  fabelhaftem  Erfolg:  Netopil  schwört  die
Essener Philharmoniker auf ein zurückhaltendes, transparentes,
vielfältig aufgefächertes Piano-Klangbild ein, das den Sängern
jeden Raum gewährt, sich zu entfalten, aber nicht verhehlt,
welche  entscheidende  Rolle  dem  Orchester  auch  in  dieser
Mozart-Oper zukommt.

Tomás  Netopil,  Chefdirigent
der  Essener  Philharmoniker.
Foto: Hamza Saad/TUP

Bei Netopil wirken – von dieser Voraussetzung ausgehend – die
Forte-Passagen auch wirklich groß, ohne lärmend zu werden, die
Akzente  und  musikalische  Ausrufezeichen  markant,  aber  nie
brutal.  Die  Streicher  halten  sich  im  Vibrato  zurück,
entwickeln  expressive  Klangnuancen  zwischen  warm-farbig  und
fahl-wesenlos.

Die Bläser erfüllen Akkorde plastisch und luftig, wirken in
selbständigen  Stimmen  Wunder  aus  diskreter  Geschmeidigkeit.



Johannes  Schittler  und  Tristan  von  den  Driesch  lassen
Klarinette und Bassetthorn mit eleganter Tongebung springen
und singen. Und eine Klasse für sich zeigt Boris Gurevich beim
Begleiten  der  Rezitative  am  Hammerflügel:  So  mitatmend,
flexibel und sinngebend hört man die begleitenden Figürchen,
Arpeggien  und  Stützakkorde  aus  der  „Schülerhand“  –
wahrscheinlich Franz Xaver Sußmayr – nicht eben häufig.

Abstand vom Geschwindigkeitswahn

Netopil erliegt nicht dem Geschwindigkeitswahn, der momentan
wieder von gewissen Modedirigenten angeheizt wird. Seine Tempi
wirken  organisch,  lassen  nie  den  Eindruck  von  Hetzerei
aufkommen, geben der Musik den Raum, um Nuancen zu entwickeln.
Netopil weiß offenbar die Polarität zwischen der Musik als
„absoluter“ Größe und als Partnerin der Sprache einzuschätzen:
Er gestaltet mit den Mitteln fein variierter Tempi und eines
gelösten Metrums. Wenn die Rede von einem Mozart-Wunder nicht
so elend abgegriffen wäre – hier könnte man sie mit Recht
verwenden.

Abgelebte  Metapher,  aber
geschicktes Raumkonzept: der
Airport  in  Mozarts  „La
Clemenza di Tito“ in Essen.
Foto: Thilo Beu

Die Sänger fühlen sich offenbar wohl, selbst wenn man sich die
eine  oder  andere  Phrasierung  Netopils  atmender  vorstellen



könnte. Das Essener Ensemble braucht sich nicht zu verstecken;
Dmitry  Ivanchey  glänzt  in  der  Titelrolle  mit  einem
unerschütterlich  fokussierten  Tenor,  der  anfangs  etwas
festgesungen anmutet, sich aber bald als wendig und agil genug
erweist,  um  Titus  aus  der  farblosen  Rolle  als  Abziehbild
herrscherlicher Tugenden für Kaiser Leopold II. zu lösen – zu
dessen Krönung als König von Böhmen die Oper uraufgeführt
wurde – und zu einem idealistisch denkenden, aber anfechtbaren
und verletzlichen Menschen zu machen.

Jessica Muirhead legt als Vitellia die äußerliche Brillanz in
die  Stimme,  die  ihr  entschiedenes,  aggressiv  geladenes
Auftreten  als  Gegenspielerin  des  Kaisers  beglaubigt.  Doch
Mozart  erschöpft  diese  starke  Frau  nicht  in  den
eindimensionalen Zügen einer gerissenen Furie, sondern gewährt
ihr im zweiten Akt in ihrem anspruchsvollen Rezitativ („Ecco
il punto, o Vitellia“) und Rondo („Non piu di fiori“) eine
erstaunlich  modern  wirkende  Selbstanalyse  und  den  Ausdruck
einer  seelischen  Tiefe,  die  nicht  nur  Macht  und  Intrige,
sondern auch Sehnsucht nach menschlicher Nähe und nach Liebe
kennt.

Bettina  Ranch  als
Sesto. Foto: Thilo
Beu



Bettina Ranch singt den Sesto, diesen sich zwischen Zuneigung,
Schuld,  Freundschaft  und  (sexueller)  Hörigkeit  zerquälenden
Charakter,  mit  einem  schmelzenden  Mezzo,  ausgeglichen  und
klangsinnlich geführt, fähig zu schmerzvoller Innigkeit und zu
loderndem Ausbruch. Eine Mozart-Stimme, die kaum einen Wunsch
offen  lässt  –  so  wie  auch  der  klare,  sauber  geführte
Bassbariton  von  Baurzhan  Anderzhanov  als  Publio.

Christina Clark als Servilia und Liliana de Sousa als Annio
schließen  an  dieses  Niveau  an:  Beide  singen  frei,
unangestrengt und mit bezauberndem Charme. Der Essener Opern-
und  Extrachor,  einstudiert  von  Jens  Bingert,  zeigt  im
Schlusschor des ersten Akts, wie Mozart über Gluck hinaus
schon das edle Pathos anschlägt, das Giovanni Simone Mayr in
Italien  und  Luigi  Cherubini  in  Frankreich  weiterführen
sollten.

Dass die szenische Seite der Essener Neuproduktion von „La
Clemenza di Tito“ der musikalischen nicht gleichziehen konnte,
ist vor allem auf die Idee zurückzuführen, als Schauplatz eine
VIP-Lounge eines Flughafens zu wählen. Thorsten Macht setzt
das „Raumkonzept“ des Regisseurs Frédéric Buhr um und stellt
das  Ambiente  standardisierter  Bussiness-Zweckmäßigkeit
geschickt auf die Bühne: zwei Ebenen, verbunden durch eine
zentrale  Freitreppe,  eine  Bar  und  eine  Sitzgruppe  in  den
Nischen, ein Panoramafenster mit Aussicht auf das Terminal als
Hintergrund.

Kein Staat mit alten Römern

Reichlich  Spiel-Raum  für  Frédéric  Buhrs  erste  selbständige
Regiearbeit also. Er macht uns auch schon in der Ouvertüre
überdeutlich, dass mit der alten Römer-Oper kein Staat mehr zu
machen  ist:  Da  sitzt  ein  gelangweilter  Darsteller  im
Legionärskostüm am Bühnenrand, schaut genervt auf die Uhr und
zündet sich eine der im Plastikhelm versteckten Kippen an.
Warum ihn dann aber irgendwelche Kumpels in Alltagsklamotten
in  einer  Art  Polonaise  hinausgeleiten,  erklärt  sich  schon



nicht mehr so einfach.

Dmitry  Ivanchey  als  Titus,
im  Hintergrund  Baurzhan
Anderzhanov  (Publio)  und
Liliana  de  Sousa  (Annio).
Foto: Thilo Beu

Alles weitere spielt sich im Airport-Ambiente ab: Vitellia, in
aggressiv rotem Kostüm, hat noch eine Rechnung mit dem milden
Titus  offen  und  nötigt  den  ihr  verfallenen  Sesto,  einen
graumausigen  Funktionär  mit  Hornbrille  und  linkischen
Bewegungen,  als  Instrument  ihrer  Rache  zu  dienen.

Titus und seine Entourage wirken wie südländische Politiker
mit der Anmutung gegelter Mafiosi – die Kostüme von Regina
Weilhart sagen mehr über die Personen als die immer wieder ins
Stereotyp  flüchtende  Regie.  Sesto  lässt  sich  auf  einen
Brandanschlag  aufs  Kapitol  und  einen  –  scheiternden  –
Mordversuch ein. Da rumst es gewaltig hinter der Bühne, die
Anzeigetafeln flackern und der Mörtel rieselt von der Decke.
Die  Wirkung  freilich  ist  flau;  seibst  die  Hostessen  der
Statisterie wirken nicht besonders beeindruckt. Die Flughafen-
Metapher hat ihr kreatives Potenzial längst hinter sich, wirkt
abgelebt – und Buhr kann szenisch nicht erschließen, was sie
für das Stück bedeuten könnte.

Das ist schade, denn der Regieassistent am Aalto-Theater hätte
das Zeug dazu, ein spannendes Kammerspiel zu erarbeiten. Das



zeigt sich in Szenen, in denen er seinen Figuren wirklich nahe
kommt: Vitellia etwa, die am Ende des zweiten Akts von Rot auf
beruhigtes Blau wechselt, aber die flammenden Gelb-Rot-Töne
unter dem eleganten Frack nicht verloren hat, punktet nicht
zuletzt durch die Regie in ihrer großen Szene.

„Was wird man von mir sagen?“, fragt Vitallia sich und beginnt
sich hektisch zu schminken, eine intuitive Reaktion einer auf
Außenwirkung bedachten Frau, die befürchtet, nun aufzufliegen
oder auf immer mit Verstellung und Lüge an der Seite des
begehrten  und  endlich  in  greifbare  Nähe  gerückten  Kaisers
leben zu müssen. Ihren Entschluss zu radikaler Ehrlichkeit
unterstreicht sie, als sie am Ende ihres Rondos die Handtasche
ausleert und angewidert wegwirft. Buhr weiß, Zeichen en détail
zu  setzen.  Das  rettet  einen  Abend,  der  sonst  an  seiner
verkrampften Aktualisierung erstickt wäre.

http://www.aalto-musiktheater.de/premieren/titus-la-clemenza-d
i-tito.htm


