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Sie könnte so romantisch sein, die melodramatische Geschichte
der  Priesterin  Leila  zwischen  dem  schwärmerischen  Jüngling
Nadir  und  dem  düsteren  Zurga.  Die  Liebe  könnte  siegen  am
weißen Strand von Maratonga, wo die schlanken braunen Leiber
der Perlenfischer in die Fluten tauchen, um die schimmernden
Kostbarkeiten aus der Tiefe des Meeres zu bergen.

Brennende Gegenwart: Bizets „Perlenfischer“ befragen in
Gelsenkirchen die tödlichen Folgen der neuen Sklaverei
in globalisierten Wirtschaftsstrukturen. Foto: Karl und
Monika Forster
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Aber  auf  der  Gelsenkirchener  Bühne  treibt  Bernhard  Siegl
exotische Pseudo-Romantik von Anfang an gründlich aus: Eine
bleigraue Folie verhängt das gesamte Portal. Dahinter sinkt,
nur in Umrissen wahrnehmbar, ein Mensch von oben in die Tiefe:
ein Taucher (Michael Bittinger). Und wenn das Vorspiel zu
Georges Bizets „Die Perlenfischer“ verklungen ist, fällt der
Blick  auf  schmutzige  Menschen,  die  in  einer  primitiven
Konstruktion aus Metallstangen, Holz und Wellblech schuften.

Es könnte eine Fischfabrik sein in einem Schwellenland. Frauen
formieren sich zu einer Demonstration („I don’t die for your
pearls“ heißt es auf einem Transparent) und werden von schwer
gerüsteten Sicherheitskräften brutal auseinandergetrieben. Das
Tränengas wabert, die Menschen werden bekämpft wie lästiges
Ungeziefer. Das sind starke, erschütternde Bilder, wie sie
selten gelingen.

Der  Regisseur  Manuel
Schmitt. Foto: Werner
Häußner

Der 30jährige Regisseur Manuel Schmitt, geboren in Oberhausen,
aufgewachsen in Mülheim an der Ruhr, studiert in München,
lässt  in  seiner  ersten  Regiearbeit  in  seiner  Heimatregion
keinen  märchenhaften  Anflug  zu.  Er  stellt  in  Kontrast  zu



Bizets Musik ein unverblümt hartes Drama auf die Bühne.

Gefährdet wie einst die Kumpel im Schacht

Die Perlenfischer sind zu einem gefährlichen Job gezwungen, in
dem sie zusammenstehen müssen wie einst die Kumpel im Schacht,
und  der  immer  wieder  Taucher  das  Leben  kostet.  Die  Toten
werden beim Initiationsritual Leilas hereingetragen, in jene
Meeres-Plastik-Folie gewickelt, die sich als eine dominierende
Metapher der Inszenierung herausstellt.

Schmitt schärft das Thema noch, indem er es durch zwei in
Pausen projizierte Interviews dokumentarisch zuspitzt: Saeeda
Khatoon, eine Mutter aus Pakistan, erzählt, wie sie – wie
viele andere Frauen – ihren 18jährigen Sohn 2012 beim Brand
einer  Textilfabrik  nach  einem  Terroranschlag  der
Schutzgeldmafia in Karatschi verloren hat. Der Prozess gegen
den Textilhersteller Kik auf Schadenersatz vor dem Landgericht
Dortmund  hatte  im  November  überregionales  Presseecho
ausgelöst; das Gericht wird im Januar 2019 seine Entscheidung
bekanntgeben. Khatoon gehört zu den vier Klägerinnen.

Lyrische Melodien – aggressive Chöre

Als  verlogen  entlarvt  wird  die  Kolonialromantik,  die  das
Libretto  von  Michel  Carré  und  Eugène  Cormon  unter
Kitschverdacht gestellt hat und damit der Rezeption des Werks
bis heute im Wege steht. Bizet ist nicht das Hula Hawaiian
Quartett und Nadirs berühmte Arie „Je crois entendre encore“
kein  Tenorvehikel,  sondern  eine  berührende  Insel
sehnsuchtsvoller  Innerlichkeit  in  einer  gänzlich
desillusionierenden  Wirklichkeit.  Der  Kontrast  der
weitgespannten Lyrismen Bizets zum Geschehen auf der Bühne
erweist sich so als scheinbar: Bizet kennt in aggressiven
Chören oder im gleichnishaften Sturm des zweiten Akts durchaus
zupackende Dramatik. Wenn sich seine Figuren in ihren Arien
nach  innen  wenden,  thematisieren  sie  den  Bruch  mit  ihrer
Realität, die es ihnen unmöglich macht, ein persönliches Glück



zu verfolgen.

Momente des Traums
und der Sehnsucht:
Stefan  Cifolelli
als  Nadir.  Foto:
Karl  und  Monika
Forster

Schmitt hat jedoch auch einen Blick für die Ambivalenz in
Bizets Drama. Denn die drei Protagonisten verfehlen je auf
ihre Weise ihre Verantwortung für die Perlenfischer: Bizet
hebt sie schon im Titel seiner Oper hervor, die eben nicht den
Namen  einer  individuellen  Hauptfigur  trägt.  Leila  ist  als
Priesterin  eine  metaphysisch  verankerte  Garantin  für  den
Schutz und das Überleben der Fischer – und daher ist der Bruch
ihres  Keuschheitsschwurs  für  die  Gemeinschaft  existenziell
bedeutsam.

Nadir als „sanfter“ Rucksack-Tourist

Zurga  als  gewählter  Anführer  ist  die  eigentlich  tragische
Figur  des  Dramas;  er  wird  zwischen  seinen  persönlichen
Gefühlen  und  seiner  politischen  Pflicht  zerrieben.  Die
Inszenierung  arbeitet  den  brennenden  Schmerz  der  inneren
Konflikte sensibel heraus, und Piotr Prochera verkörpert als



Darsteller packend unmittelbar den Zwiespalt zwischen Liebe
und Freundschaft, Eifersucht und Rachedurst, Willen zur Gewalt
und Streben nach dem hohen Ethos des Verzeihens. Schade, dass
seine Stimme am Premierenabend in der Folge einer schweren
Erkrankung nicht so recht mitspielen wollte – eine Ansage wäre
sinnvoll gewesen.

Nadir ist ein Außenseiter, der von den Gefahren des Meeres
wenig weiß. In Gelsenkirchen stößt er als Backpacker auf die
Gemeinschaft, zückt sogleich sein Handy und macht seine Kamera
bereit, als es mit der Einführung Leilas ein „exotisches“
Ritual zu fotografieren gibt. Er folgt ohne Rücksicht seinem
Begehren, bricht das Tabu, verbringt eine ekstatische Nacht
mit Leila, wird entdeckt – und versucht sich zu entziehen: Er
zeigt seinen Pass und man darf vermuten, dass er versucht, mit
seinem Handy die Botschaft seines Landes zu erreichen. Ein
Reflex auf den alternativen Tourismus, der sich „sanft“ gibt,
aber  gerade  durch  seine  Nähe  und  sein  vermeintliches
Verständnis  tief  in  die  andere  Kultur  eingreift.

Persönliche Tragödien werden nicht marginalisiert

So gelingt es der Regie, Bizets vermeintlich so fernen Tribut
an den Exotismus seiner Zeit ganz nahe an die Gegenwart zu
rücken,  bei  aller  Relevanz  des  Politischen  aber  die
persönlichen Tragödien nicht zu marginalisieren: Wenn Zurga am
Ende der Oper vor dem graublauen Wogen zusammensinkt, nehmen
wir  Anteil  am  Schicksal  eines  Menschen,  der  nur  in  einem
Moment  der  klassische  Eifersüchtige  in  einer  Dreiecks-
Konstellation der Liebe ist – ansonsten aber unter der Last
seiner Verantwortung zusammenbricht und dennoch noch zu einer
selbstlosen Tat fähig ist. Wie Schmitt das Finale inszeniert,
gewinnt  Bizets  Oper  eine  humane  Tiefendimension,  die  ihr
gemeinhin nicht zugetraut wird.



Dongmin Lee (Leila) und Piotr Prochera (Zurga). Foto:
Karl und Monika Forster

Bei Giuliano Betta ist die (original nicht erhaltene und daher
nachinstrumentierte) Musik Bizets unter den meisten Aspekten
in guten Händen: Mit dramatischem Instinkt erfasst sind die
Kontraste  zwischen  den  lyrisch-duftigen,  vielfältig
schattierten Piani und den scharf auffahrenden, aggressiven
Tuttischlägen  und  Chornummern,  die  der  Gelsenkirchener
Opernchor mit allem Glanz, aber manchmal auch überanstrengt
aussingt.

Die entrückten Arien Leilas und Nadirs, in denen südliche
Nächte und Natur mitklingen, sind melodieaffin ausgesungen und
atmen  leicht  und  weit.  Aber  das  Vorspiel  lässt  Betta  zu
zögerlich phrasieren und vergisst über den sinnlichen Melodien
die untergründige, drohende Bassfigur; auch im Lauf des Abends
fällt auf, dass er Details unter Bizets hinreißender Melodik
schwach belichtet. Und bei aller berechtigten Liebe zum Piano:
Manch ein Tremolo könnte fiebriger flirren, manche Hymne des
Blechs mit mehr Hingabe klingen.



Mehrere Gründe für den Erfolg

Als Nadir hat das Musiktheater im Revier Stefan Cifolelli
verpflichtet, der sonst viel an der Komischen Oper Berlin
singt. Sein Tenor zeigt sich, als er sich frei gesungen hat,
eher italienisch als französisch, überzeugend in dramatischen
Momenten, in der berüchtigten Arie in der Höhe vorsichtig
angesetzt  und  –  aus  dem  ehrbaren  Streben,  jeden  Druck  zu
vermeiden  –  nicht  ganz  lupenrein  in  der  Tongebung.  Kein
prinzipielles Problem offenbar – das Decrescendo in der Höhe
zeigt, dass Cifolelli seine Technik im Griff hat.

Symbolisch  geladene  Kostüme
verraten  viel  über  die
Figuren: Leila (Dongmin Lee)
wird von den Perlenfischern
zur Ikone stilisiert. Foto:
Karl und Monika Forster

Die Leila von Dongmin Lee ist nicht nur das ätherisch-passive
Wesen,  sondern  eine  junge  Frau,  die  sich  auch  gegen  die
versuchten  Übergriffe  des  Dorfältesten  Nourabad  (bass-
balsamisch: Michael Heine) wehrt und am Ende zu ihren Gefühlen
für  Nadir  steht.  Die  symbolisch  geladenen  Kostüme  Sophie
Rebles machen gerade ihre Entwicklung äußerlich deutlich: Sie
wird förmlich zur Ikone aufgeladen und flieht zuletzt im mit



(giftigem)  Blau  beschmierten  einfachen  Kleid  der
Perlenfischer.

Erneut hat Gelsenkirchen also mit einem Werk, das am Rand des
gängigen Repertoires steht, einen großen Erfolg eingefahren:
Der Beifall war stark, ein einsamer Buh-Rufer für die Regie
ändert daran nichts. Erfolgreich auch, weil mit Manuel Schmitt
eine Regietalent-Entdeckung gelungen ist; er wird auch 2019/20
wieder am Musiktheater im Revier inszenieren. Und erfolgreich,
weil es gelungen ist, Bizets so fern gerücktes exotisches
Märchen in ein brisantes Stück der Gegenwart zu verwandeln.

Weitere Vorstellungen: 27., 30. Dezember; 4., 19., 27. Januar;
17. Februar; 10., 24. März; 27. April 2019.
Info:
https://musiktheater-im-revier.de/#!/de/performance/2018-19/di
e-perlenfischer/

Existenzielle  Angst  und
Sicherheit  im  Glauben:
Gelsenkirchen  überzeugt  mit
Francis  Poulencs  „Dialogues
des Carmélites“
geschrieben von Werner Häußner | 26. Dezember 2018
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Der  übermächtige
Schatten des Todes:
Norigo Ogawa-Yatake
als  sterbende
Priorin  in
„Dialogues  des
Carmélites“  in
Gelsenkirchen.
Foto:  Karl  und
Monika  Foster

Blanche de la Force hat Angst, tief sitzende Angst. Die junge
Frau trägt im Namen das Wort Stärke, flieht aber die Welt. Das
Kloster  sieht  sie  als  Ort  der  Sicherheit.  Aber  die  alte
Priorin,  die  sie  an  der  Pforte  empfängt,  lässt  keine
Illusionen  zu.  Man  könnte  Francis  Poulencs  „Dialogues  des
Carmélites“ leicht für eine katholische Erbauungsoper halten,
geprägt von der tiefen Gläubigkeit der Vorlage von Georges
Bernanos (nach Gertrud von Le Forts Novelle „Die letzte am
Schafott“), aber das würde zu kurz greifen.

Blanche hat nicht einfach Angst vor Schreckgespenstern wie ein
Kind,  ihre  Angst  erschöpft  sich  auch  nicht  in  einem
psychologischen Phänomen. Sie steckt tiefer, wie ein „Frost im
Herzen eines Baumes“. Eine existenzielle Angst, die Blanche
zur Vertreterin des Menschen schlechthin macht. Denn wer hat



es nie erlebt, das namenlose Erschrecken vor dem Nichts, vor
dem Fall in einen Abgrund, in dem nur noch bewusstloses Dunkel
herrscht, in dem sich jeder Sinn und jeder Verstand auflöst?

Dass die Postulantin beim Eintritt in der Karmel den Namen
„Schwester Blanche von der Todesangst Christi“ wählt, hat von
daher seinen Sinn: Wir denken an die Nacht am Ölberg, als die
Angst Jesus blutigen Schweiß auf die Stirne getrieben hat. An
den Verlassens-Schrei am Kreuz. Das Kloster ist für Blanche
der Raum des Glaubens, der einzigen Kraft, die dem Menschen
Sicherheit geben kann. Dass diese Gewissheit nicht absolut
ist, macht der Tod der alten Priorin klar: Jahrzehnte lebte
sie eine Existenz in Gebet und Gottsuche. Und nun spürt sie
die entsetzliche Einsamkeit des Todes. Alle Zuversicht des
Glaubens ist zerstoben.

Ben  Baur  setzt  auf
konzentrierte,
beziehungsreiche  Szenen  wie
die  Fußwaschung,  die  Mère
Marie (Almuth Herbst) an der
alten Priorin (Norigo Ogawa-
Yatake)  vollzieht.  Foto:
Karl  und  Monika  Foster.

Diese Szene hat Regisseur Ben Baur in seiner Inszenierung der
„Dialogues  des  Carmélites“  am  Musiktheater  im  Revier  in
Gelsenkirchen sehr konzentriert, wie einen Spot im Raum, mit
äußerster  Sparsamkeit  der  Gesten  und  Bewegungen,  aber  mit
beklemmender Wirkung gestaltet. Norigo Ogawa-Yatake drückt in

https://musiktheater-im-revier.de/#!/de/performance/2017-18/dialogues-des-carmelites/


diesem letzten Lebensschritt der Priorin Madame de Croissy,
der mit einer Fußwaschung beginnt, den dunklen Aufruhr, den
schneidenden  Schmerz  und  den  Protest  gegen  die  hinfällige
Verfasstheit  des  Menschen  mit  ihrer  Stimme  in  bewegenden
Facetten aus.

In solchen Momenten sind die Personen der Oper ganz bei sich,
die „Außenwelt“ ist nur in Schatten wahrnehmbar. Das Volk, die
Nonnen, der Diener Thierry (Zhive Kremshovski), der im ersten
Bild Blanche erschreckt – sie sind nur riesige Schemen an der
Wand. Baurs Bühne ist ein geschlossener Raum. Kalkbleich graue
Wände, verblichenes Rokoko, eine – geplünderte? – Bibliothek,
deren leere Regale nahelegen, dass die Weisheit der Bücher
längst  an  ihr  Ende  gelangt  ist.  In  diesem  Raum  entzündet
Blanche beziehungsvoll eine Kerze.

Der Raum bleibt auch für das Kloster unverändert. Baur setzt
nur wenige szenische Signale ein – Kerzen und eine Andeutung
von  Altar,  ein  Kruzifix,  Stühle.  Die  Gespräche  unter  den
Ordensfrauen, vor allem zwischen Blanche und der frohgemuten
Constance, hält Baur frei von aller raumgreifenden Bewegung
oder  Gestik,  reduziert  auf  wenige,  wesentliche  Signale.
Dongmin Lee gibt der Sœur Constance, als deren Vorbild die
heilige  Therese  von  Lisieux  gilt,  einen  Zug  kindlichen
Wissens, heiterer Beständigkeit und sanfter Selbstgewissheit.

Auf der Suche nach existenzieller Sicherheit

Bele Kumberger als Blanche liefert das fesselnde Porträt einer
jungen Frau, die nach einem Ort sucht, der ihrer Existenz
Sicherheit und Bedeutung gibt. Ihre lyrisch grundierte, zu
müheloser Expansion fähige Stimme kann sie in der verhaltenen
Kantilene so sicher führen wie im erregten Staccato, wenn sie
sich  mit  Constances  fröhlicher  Unbeschwertheit
auseinandersetzt. Die Worte sind meist deutlich modelliert,
das  Timbre  kontrolliert  geformt.  Leuchtende  Gewissheit  und
verschattete Ratlosigkeit gelingen im vokalen Ausdruck. Eine
so klug wie intensiv durchgestaltete Figur in einer Rolle, die



sich alles andere als von selbst erklärt oder gar spielt.

Auch die anderen Schwestern sind charakterstark dargestellt:
Petra Schmidt singt eine Madame Lidoine mit heftigen Akzenten,
Almuth Herbst hat als Mère Marie stimmschöne und expressive
Momente; Silvia Oelschläger (Mère Jeanne) und Lina Hoffmann
(Sœur Mathilde) geben ihren weniger prominenten Rollen dennoch
Konturen.

„Ave  Maria“  im  drohenden
Schatten  des  aufziehenden
Revolutionsmobs.  Foto:  Karl
und Monika Foster

Den Raum bricht erst die Revolution auf. Die Wände sind nun
offen, bieten keinen Schutz mehr. Die Außenwelt nimmt konkrete
Gestalt an: Nach dem warnenden Gespräch mit Blanche wird ihr
Bruder (Ibrahim Yesilay) draußen erschlagen und die Leiche
weggezerrt. Das Todesurteil für die Schwestern verkündet ein
blutüberströmter  Scharfrichter.  Für  das  szenisch
herausfordernde Ende, den Tod der sechzehn Nonnen auf dem
Schafott,  findet  Baur  eine  unspektakuläre,  gleichwohl
eindringliche Lösung, bei der die Kerzen als Lebenslichter
eine entscheidende Rolle spielen. Baur verzichtet auch hier
auf Naturalismus: Auf der schwarz verhängten Bühne leuchtet
nur der Schriftzug Paris 17 juillet 1794 – das historische
Datum,  an  dem  die  Nonnen  des  Karmels  von  Compiègne
hingerichtet  wurden.

Großer Tag für Chor und Orchester



Auch für Chor und Orchester des Musiktheaters im Revier war
die Premiere ein großer Tag: Chordirektor Alexander Eberle hat
die Szenen im Kloster, aber auch das bedrohliche Anrollen der
revolutionären  Massen  mit  fabelhaftem  Gespür  für  die
Raumwirkung  einstudiert.

Rasmus Baumann leitet die Neue Philharmonie Westfalen in einer
so packenden wie detailgenauen Wiedergabe der farbigen, tonale
Grenzbereiche streifenden, zwischen zärtlicher Intimität und
wuchtigem Aufschrei pendelnden Musik Poulencs, deren Qualität
umso deutlicher wird, je öfter die Oper in den Spielplänen
auftaucht. Das ist in den letzten Jahren erfreulich oft der
Fall;  in  dieser  Spielzeit  stehen  die  „Dialogues  des
Carmélites“  noch  in  Aachen,  Hannover  –  dort  inszeniert
Dietrich Hilsdorf und dirigiert der ehemalige Gelsenkirchener
Kapellmeister  Valtteri  Rauhalammi  –  und  Nordhausen  im
Spielplan, auch in Bologna, Caen und Paris wird die tragische
Geschichte der Ordensfrauen von Compiègne gezeigt. Und das
Musiktheater im Revier hat sich nach Paul Hindemiths „Mathis
der Maler“ erneut der Frage nach der Rolle des Glaubens im
gesellschaftlichen Kontext gewidmet und damit auf ganzer Linie
überzeugt.

In den Abgründen romantischer
Existenz:  Offenbachs
„Hoffmanns  Erzählungen“
gelingt  in  Gelsenkirchen
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großartig
geschrieben von Werner Häußner | 26. Dezember 2018

Gelb und Blau, die Farben
Werthers, in den Kostümen
Jula  Reindells  für
„Hoffmanns Erzählungen“ in
Gelsenkirchen.  Über
verschmähte  Liebe  und
Existenzangst  hinaus
lassen  sich  wohl  noch
andere Berührungspunkte in
der  Psyche  der
literarischen  Figuren
finden. Joachim Bäckström
(Hoffmann) im leuchtenden
Gelb  des  Außenseiters
inmitten des Chores. Foto:
Pedro Malinkowski

Das  Lied  von  Kleinzack  ist  eines  jener  spöttisch-frivolen
Studentenlieder, wie sie heute noch in Verbindungen gesungen
werden:  einfacher  strophischer  Aufbau,  ein  Chor,  der  den
Vorsänger wiederholt. Aber in der dritten Strophe entgleitet
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dem Sänger die Form. Ein Stichwort genügt und er verliert sich
in einer schwärmerischen lyrischen Vision, aus der er nur mit
Mühe  in  die  Realität  von  Lutters  Wein-  und  Bierschänke
zurückfindet.

Mit  dieser  relativ  einfachen,  aber  höchst  wirkungsvollen
Operation exponiert Jacques Offenbach im ersten Akt von „Les
Contes  d’Hoffmann“  musikalisch,  mit  welchem  Begriff  von
Romantik er in seiner ehrgeizigen Oper zu arbeiten gedenkt.

Offenbach  erweist  sich,  je  weiter  die  Forschung  zu  den
Fragmenten des unvollendeten Werks fortschreitet, desto mehr
als  feinsinniger  Kenner  romantischer  Ideen:  Welt-  und
Selbstverlust  des  Individuums,  gleichzeitig  Eindringen  in
verborgene Schichten der menschlichen Existenz, die Ambivalenz
romantischer  „Geisterreiche“  im  Sinne  E.T.A.  Hoffmanns
zwischen  Entsetzen  und  Erleuchtung,  das  Bewusstsein  von
rational nicht steuerbaren Kräften zwischen dem Wunderbaren
und dem Dämonischen, die Grenzbereiche von Psychologie und
religiösem Glauben, aber auch die Abscheu vor der geistlosen
Ordnung  eines  bürgerlichen  Daseins  mit  seinem
materialistischen  Pragmatismus  und  seinem  perspektivlosen
Aktionismus.

„Hoffmann“-Inszenierungen sind wegen des komplexen gedanklich-
geistesgeschichtlichen Überbaus, wegen der stets offenen Frage
einer aktuellen Deutung des „Romantischen“, aber auch wegen
der  unabgeschlossenen  Werkgestalt  stets  heikel  und  vom
Scheitern bedroht. In Wuppertal etwa betonte zu Beginn der
Spielzeit ein Experiment den disparaten Charakter des Werks:
Die  Inszenierung  war  drei  Regisseur(inn)en  anvertraut,  die
ihren Blick unabhängig voneinander auf je einen Akt richteten.
Das unterstrich, wie zerrissen diese romantische Welt ist,
machte es aber schwer, einen Zusammenhang zu konstruieren. In
Essen zeigte – in dieser Spielzeit als Wiederaufnahme – die
Inszenierung von Dietrich Hilsdorf, wie man sich „Hoffmanns
Erzählungen“  als  Drama  eines  Künstlers,  der  mit
gesellschaftlichen  Erwartungen  und  Konventionen  nicht



kompatibel ist, vorstellen muss.

E.T.A. Hoffmanns Romantik nahegekommen

Nun hat Michiel Dijkema in Gelsenkirchen als Regisseur und
Ausstatter  eine  Lösung  gefunden,  die  dem  Romantik-Begriff
Hoffmanns  am  nächsten  kommt.  Die  Bühne  ist  zunächst  weiß
verschlossen,  dann  zeigt  sich  der  Vorhang  als
Projektionsfläche. In Schwarz und Weiß erscheinen Szenen, die
man  wähnt,  auf  der  Bühne  gesehen  zu  haben,  oder  die
geheimnisvoll  vorausweisen  auf  das  Kommende.  Nüchtern
exponiert Dijkema den Schauplatz, der für alle Bilder die
Basis  ist:  Schlichte  Tische  und  Stühle  auf  einer  runden
Scheibe,  eingeschlossen  von  einer  nach  hinten  spitz
zulaufenden  Wand.

Der  hoffmanneske
Riesenzylinder – hier
das  Denkmal  für  den
Dichter  und
Komponisten  in
Bamberg – kehrt auch
in  den  Kostümen  von
Jula Reindell wieder.
Foto: Werner Häußner

https://musiktheater-im-revier.de/#!/de/performance/2016-17/hoffmanns-erzaehlungen/#date_2017-06-18_1500


Die Schänke wird nicht verlassen; die Schauplätze der drei
Akte sind innere Bilder Hoffmanns. Darauf deuten auch die
Studenten hin, die zuerst als schwarze Menge mit riesigen
Zylindern à la E.T.A. Hoffmann in den Raum strömen und sich
dann  als  einmal  leblos  stumme,  ein  andermal  als  lebhaft
applaudierende oder kommentierende Zuschauer auf oder um die
Scheibe gruppieren. Teils Puppen, teils Statisten, sind sie
Teil einer uneindeutigen Welt, weder wirklich noch imaginiert,
changierend zwischen scheinbar prallem Realismus und sich real
gebärdender Phantastik.

Kennzeichen der drei Akte sind Bühnen-Chiffren, die in ihrer
surrealen Machart an die Gelsenkirchener Steampunk-Oper „Klein
Zaches, genannt Zinnober“ nach E.T.A. Hoffmann erinnern: Zwei
riesige  Augäpfel  mit  mechanisch  schlagenden  Wimpern  für
Olympia,  ein  abgebrochener  Geigenhals  für  Antonia,  eine
(später brennende) schwebende Gondel für Giulietta. Dijkema
bricht in diesen Bildern den Realismus immer wieder, ohne den
Erzählstrang  zu  verlassen,  bedient  sich  –  wie  in  den
wunderbaren Kostümen von Jula Reindell – einiger Bildsignale
aus dem frühen 19. Jahrhundert, so in den Frisuren der Damen
im Olympia-Akt.

Widersacher aus unheimlicher Sphäre

Wie  Hoffmann  literarisch,  so  führt  Dijkema  szenisch  das
Verstörende, das die Fugen der Alltagsrealität sprengt, immer
wieder  allmählich  schleichend  ein,  manchmal  aber  auch  mit
theatralischem Getöse, etwa, wenn sich die Muse aus zischendem
Bühnendampf schält – in grünem Tanzröckchen und roter Perücke
wie eine Elfe. Lindorf und seine drei Verkörperungen tragen
imposante Roben, die den unheimlichen Charakter betonen. Ob
Mann, ob Weib, ist bei dem kahlköpfigen Dämon in gewaltigem
glitzerndem  Schwarz  im  Vorspiel,  in  klinischem  Weiß  im
Antonia-Akt und in opulentem Purpur im Venedig-Bild, nicht
definierbar. Ein Widersacher aus einer anderen Sphäre, die
sich jenseits menschlicher Zuordnungen manifestiert.



Durch die Magie des
Singens  stirbt
Antonia  der
geordneten
bürgerlichen  Welt
ihres  Vaters
Crespel  (Dong-Won
Seo).  Der  Doktor
Miracle  (Urban
Malmberg)  fördert
den  exaltierten
Ausbruch  Antonias
(Solen  Mainguené)
in  die  tödlichen
Abgründe
romantischer
Existenz.  Foto:
Pedro  Malinkowski

Hoffmann selbst erinnert im langen Mantel und später in gelbem
Frack – seit dem Mittelalter die Farbe der Außenseiter – an
den Dichter. Antonia erduldet die Qualen des Singverbots und
die  Bedrängnis  durch  den  zwielichtigen  Doktor  Mirakel  als
bleiches, hohläugiges Wesen in weißem Gewand wie eine Lucia di
Lammermoor am Rande des Wahnsinns – die Ikone von Kunst und
Krankheit des 19. Jahrhunderts schlechthin.



Dass Dijkema in diesen Akt ein Spiel mit Cello und Kontrabass
einführt – man hat in Gelsenkirchen sogar eine Cello spielende
Sopranistin  –,  hat  einen  distanzierenden,  aber  auch
symbolischen Sinn: Das Cello erinnert an den Frauenkörper,
sein Klang liegt der menschlichen Stimme nahe. Und Giulietta
verkörpert  mit  prallen,  gleichwohl  künstlichen  Brüsten  den
Heilswahn  sexueller  Leidenschaft,  für  den  Hoffmann  sein
Spiegelbild  opfert:  Schatten,  Gesang,  Augen  –  diese
Seelensymbole  spielen  in  Dijkemas  Inszenierung  eine
entscheidende  Rolle  und  erschaffen  eine  Bildwelt,  in  der
folgerichtig  wie  selten  die  Ambivalenz  der  Romantik
erschlossen  und  verdeutlicht  wird.

Reaktionsschnell und hochmusikalisch

Die  musikalische  Seite  der  Aufführung  bleibt  hinter  dem
ambitionierten Rang des Szenischen nicht zurück – vor allem
ein  Verdienst  des  leider  in  Richtung  Staatsoper  Hannover
scheidenden Kapellmeisters Valtteri Rauhalammi. Der Finne hat
sich  in  seinen  Dirigaten  der  letzten  Zeit  als  sensibler
Gestalter  ohne  Allüren  erwiesen  und  findet  zu  Offenbachs
musikalischer Sprache einen sinnigen Zugang. Das ist alles
andere  als  selbstverständlich,  denn  Offenbach  setzt  sein
Ausdrucksrepertoire  beinahe  schon  polystilistisch  ein.  Die
leichten Schraffuren und rhythmischen Petitessen seiner Buffo-
Öperchen  sind  kombiniert  mit  der  klanglich-melodischen
Intensität  Gounod’scher  Lyrik,  dunkel-untergründige
Bläserakkorde korrespondieren mit der banalen Hymnik etwa des
Choraufzugs  des  Olympia-Akts,  melodisches  Schwärmen  und
mechanische Rhythmik kontrastieren miteinander.

Rauhalammi arbeitet diese Gegensätze heraus, ohne sie zu hart
gegeneinander zu setzen, hat Gespür für die weltvergessen sich
fortspinnende  Melodik  des  „Kleinzack“-Einschubs  oder  der
glühenden Antonia-Kantilenen, kann die Puppe Olympia wie eine
Spieluhr tanzen lassen und hält die Barcarole kitschfrei. Die
reaktionsschnelle  Neue  Philharmonie  Westfalen  schaltet  von
einem Moment zum anderen um, strichelt hier leicht dahin und



lässt  dort  ahnungsvolle  Bläserakkorde  weich  und  dunkel
schimmern. Ein idiomatisch selten gut getroffener Offenbach,
gerade weil er sich der Mode des durchgeschlagenen Maschinen-
Rhythmus‘  und  dem  Missverständnis  einer  ausschließlich
„leichten“ Tongebung entzieht.

Tenor-Entdeckung aus Skandinavien

Hoffmann  (Joachim
Bäckström)  in  den
verführerischen
Armen von Giulietta
(Petra  Schmidt).
Foto:  Pedro
Malinkowski

Mit  Joachim  Bäckström  hat  sich  Gelsenkirchen  aus  Schweden
einen wunderbar hellstimmigen, höhensicheren Hoffmann geholt.
Der  Tenor  hat  bisher  vor  allem  im  skandinavischen  Raum
gesungen – Malmö, Göteborg, Kopenhagen. Sein Deutschland-Debüt
macht mit einer solide fundierten, gut fokussierten, manchmal
noch  dynamisch  etwas  unflexiblen,  aber  leuchtkräftigen  und
schlank-beweglichen Stimme bekannt. Bäckström dürfte, so mal
jemand in die „Provinz“ hineinhört, bald von größeren Bühnen
umworben werden.



Dem Gegenspieler Lindorf und seinen Erscheinungsformen haucht
Urban  Malmberg  mit  faszinierender  Präsenz  Bühnenleben  ein.
Malmberg hatte im Vorfeld der Produktion mit Krankheit zu
kämpfen, singt aber fast unbeeinträchtigt sogar seine – nicht
von Offenbach geschriebene, aber Musik von ihm verwendende –
„Diamanten-Arie“.  Dennoch  ist  zu  fragen,  ob  Malmberg  eine
vokal passende Besetzung ist: Statt des dramatisch-italienisch
orientierten  Heldenbaritons  wäre  eine  agile,  leichter
timbrierte  französische  Stimme  adäquater.  Unter  den
zahlreichen  kleineren  Partien  verdienen  die  Mitglieder  des
Jungen Ensembles hervorgehoben zu werden: Marvin Zobel singt
als  Nathanaël  locker,  sicher  und  mit  freiem  Timbre;  auch
Tobias Glagau zeigt in den paar Einwürfen des Wilhelm einen
schön entwickelten Ton.

Faszination  und
Dämonie künstlicher
Welten: Dongmin Lee
als  Automat
Olympia.  Foto:
Pedro  Malinkowski

Unter den Damen hat es Dongmin Lee am leichtesten, als Olympia
mit ihren Acuti und Koloraturen „abzuräumen“ – was ihr mit
Charme  und  darstellerischem  Geschick  auch  gelingt.  Am



schwersten tut sich Giulietta, aber Petra Schmidt schlägt sich
mit der ähnlich wie Mozarts Donna Elvira alles fordernden
Partie, ohne sich eine Blöße zu geben. Solen Mainguené geht
die Antonia eher hart und grell als weich und schmiegsam an:
Das  Timbre  passt  zur  Rollenauffassung  einer  gespenstisch
enthobenen,  in  tödliche  Regionen  der  Existenz  abdriftenden
Frau. Almuth Herbst ist eine wendig singende, verschmitzte
Muse.  Chor  und  Extrachor  des  Musiktheaters  im  Revier  hat
Alexander Eberle – auch im melancholischen a cappella Chor des
fünften Akts – auf Präzision und Klangbalance eingeschworen.

„Les Contes d’Hoffmann“ in Gelsenkirchen ist bildmächtiges,
beziehungsreiches, tiefsinniges Musiktheater, wie man es sich
schlüssiger, schöner kaum wünschen kann. Damit positioniert
sich  das  Musiktheater  im  Revier  erneut  mit  einem  starken
Akzent in der Theaterlandschaft Nordrhein-Westfalens, der über
die Landesgrenzen hinaus Beachtung verdient.

Vorstellungen  am  18.,  22.,  24.,  30.  Juni,  9.  Juli.
Wiederaufnahme am 3. September. Karten: Tel. (0209) 4097 200,
www.musiktheater-im-revier.de

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

