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

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

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

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

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

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

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

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

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

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

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

Das Orchester konnte an den drei Abenden am ehesten in den



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

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

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

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

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

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

Für das „Liebesverbot“ gilt das nicht: Tuomas Pursio lässt
sich  auf  die  zwiespältige  Ausdruckswelt  des  „deutschen“
Moralisten Graf Friedrich ein, der in der Inszenierung Aron
Stiehls mit schwarzem Gehrock in den Dschungel der Emotionen

http://www.revierpassagen.de/20963/wagner-jahr-2013-die-jugendoper-das-liebesverbot-in-leipzig/20131021_0112


und Begierden gesogen wird. Auch sein Bariton ist der Partie –
ungeachtet  einiger  rauer  Momente  –  gewachsen.  Doch  sein
Widerpart, Lydia Easley als kluge Novizin Isabella, kämpft mit
dem  Legato,  aber  auch  mit  expressiven  Koloraturen.  Dan
Karlström (Luzio) hat seine Partie im Lauf des Abends immer
sicherer im Griff; Paul McNamara charakterisiert vor allem in
seiner großen Szene im Gefängnis den leichtfertig in eine
brisante  Lage  gekommenen  Claudio  in  den  Facetten  seiner
Persönlichkeit.

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

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

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



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

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

Szenische  Ernüchterung:  „Der
Traum ein Leben“ von Walter
Braunfels an der Oper Bonn
geschrieben von Werner Häußner | 2. Juni 2016

Nilpferd  und
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Nashorn:  Der
„Führer“  (als
Rustan:  Endrik
Wottrich) traf des
„Feindes Macht“ und
kehrt als „Sieger“
heim. Foto: Barbara
Aumüller

Wenn  der  Traum  das  Leben  ist,  dann  ist  dieses  Leben  ein
Alptraum.  Walter  Braunfels  hat  sich,  im
nationalsozialistischen  Deutschland  aus  allen  Ämtern
entlassen,  in  der  inneren  Emigration  Franz  Grillparzers
Märchen  „Der  Traum  ein  Leben“  als  Opernstoff  gewählt  und
zwischen 1934 und 1937 komponiert. Die romantische Vorlage
wird zu einer Parabel über Macht, Moral und Märchenwelten.

Dem jungen Rustan ist die häusliche Idylle mit ihrem Gleichmaß
des Tage „schal und jämmerlich“; er fühlt sich zu Größerem
berufen. Doch der Traum von großen Rettungstaten und einer
verliebten Prinzessin wächst sich zum Alptraum aus: Macht und
Ruhm gewinnt sich durch Lüge und Mord. Und Braunfels steigert
das Unheimliche in seinem eigenen Libretto noch, indem er die
Vorlage  Grillparzers  zuspitzt:  Ist  es  dort  die  typisch
romantische  Polarität  einer  biederen  Existenz  mit  einer
mehrdimensionalen,  faszinierenden  wie  unheimlichen  zweiten
Realität, dringt bei Braunfels der „Traum“ lebensgefährlich
zugespitzt in die Lebenswirklichkeit ein.

Es ist sicher nicht zu weit gegriffen, die Oper auch im Licht
von Braunfels‘ Lebenssituation zu lesen: Etwa wenn Rustans
Diener Zanga, der sich als Verführer und Träger des Bösen
entpuppt, in einem wilden Lied Sieg und Krieg verherrlicht.
Aber auch, wenn Braunfels im Nachspiel die Genien räsonieren
lässt: „Schatten sind des Lebens Güter … Die Gedanken nur sind
wahr.“ Der Komponist hat es erfahren müssen: 1937 zog er sich
mit seiner Familie nach Überlingen am Bodensee zurück, wo er



bis Kriegsende „still und abseits“ überlebt hat.

Bei der Neuinszenierung an der Oper Bonn – erst die zweite
nach  der  szenischen  Erstaufführung  2001  in  Regensburg  –
vermied Regisseur Jürgen R. Weber die triviale Lösung einer
Nazi-Schmonzette.  Er  setzt  auf  Märchenhaftes,  behutsam
verbunden mit Ironie: „Regie – Theater – Vorfreude“ lesen wir
über  der  Bühne  noch  vor  den  ersten  Klängen  aus  dem
Orchestergraben.  Und  schauen  auf  die  gezimmerte
Tragkonstruktion  einer  Kulisse,  in  der  Bühnenbildner  Hank
Irwin  Kittel  ein  Zeit-Tor  offen  gelassen  hat:  Ein  von
steinernem  Barock  flankierte  Portal,  darüber  eine  Uhr  und
schlafende  allegorische  Stuckfiguren.  Durch  diese  Öffnung
fährt später Rustans Bett ins Reich der Träume. Doch zunächst
malt im Vorspiel die verliebte Mirza Blümchen an die Wand, ihr
Vater Massud bestreicht einen Türrahmen mit grünen Linien, aus
denen sich ein Häuschen formt: Bilder der familiär geordneten
kleinen Welt, der unser Held so gern entfliehen würde.

Buntes  Märchenland,
verspielte  Kostüme  in  „Der
Traum ein Leben“ von Walter
Braunfels an der Oper Bonn.
Foto: Barbara Aumüller

So weit, so gut. Doch als sich die Bühne für den Traum öffnet,
stellt sich schnell szenische Ernüchterung ein. Denn Kittel
hat ein Märchenland gebastelt, das weder schrill grotesk noch
wahnhaft  unheimlich  wirkt.  Geometrische  Strukturen  im



Hintergrund,  die  Kontur  einer  Pyramide,  ein  aufgerissenes
Dämonenmaul,  ein  paar  läppische  Videoprojektionen  (Marjana
Locic) und bunt verspielte Kostüme (Kristopher Kempf) setzen
auf einem Niveau an, auf dem einst provinzielle Bühnen ihr
weihnachtliches  Hänsel-und-Gretel-Pflichtstück  abzuliefern
pflegten. So bewegt sich auch der Chor, hübsch auf Stichwort,
ohne szenisch-psychologische Stringenz.

Wenn  dann  die  Prinzessin  Gülnare  umspielt  von  weißen
Luftballons  einschwebt,  der  König  würdevoll  umherstolziert,
die Familie des stummen Verbrechenszeugen Kaleb wie Orientalen
aus  einer  miesen  „Pilger  von  Mekka“-Inszenierung
umhertrippeln, hat sich Weber endgültig davon verabschiedet,
mehr als ein vordergründiges Geschichtchen erzählen zu wollen.
Auch  die  Drei-Wort-Kommentare,  die  als  wohl  ironisierender
running gag weiter aufs Bühnenportal geworfen werden, retten
nichts mehr.

Rosa  Herzchen  zum  Finale:
Endrik Wottrich (Rustan) und
Manuela  Uhl  (Mirza).  Foto:
Barbara Aumüller

Wer  bei  einem  solch  komplexen  Gefüge  keine  andere
Bedeutungsebene als die des simplen Erzählstrangs einzuziehen
weiß,  verfehlt,  was  er  vielleicht  erreichen  wollte:  Eine
Geschichte  verstehbar  zu  machen,  die  sich  in  ihrer
Hintergründigkeit  nicht  ohne  weiteres  erschließt.



Das Nachspiel rückt das Geschehen dann ins Peinliche: Mirza
und Rustan haben sich endlich gefunden, weil der Junge in
seinem Schrecktraum kapiert hat, dass er brav zu Hause sein
Glück findet: Beide malen ein rosa Herzchen an die Wand. Eine
Moral, die weder im Sinne Grillparzers noch in der Intention
Braunfels‘ liegt. Aber vielleicht darf man ja auch hinter
dieser sinnigen Bühnenaktion „Ironie“ vermuten?

Die knapp drei langen Stunden wären noch quälend langsamer
vergangen, wenn nicht Will Humburg und das Bonner Beethoven
Orchester als engagierte Sachwalter für die Musik aufgetreten
wären. Das ist nicht einfach, denn Braunfels verweigert sich
fast durchweg dem Kantablen und auch der orchestralen Opulenz.
Er setzt zwar leitmotivähnliche Elemente ein, hebt sie aber
nicht im Wagnerschen Sinn als prägnante Erinnerungen heraus.

Der über weite Strecken rezitativische Stil, die rhetorische
Unmittelbarkeit  und  eine  subtil  ausgeformte,  nicht  selten
spröde Klanglichkeit machen es dem Dirigenten und den Musikern
nicht  leicht,  die  Aufmerksamkeit  zu  fesseln,  zumal  sich
Humburg zurückhält, wo es darum ginge, Akzente zu schärfen
oder dramatisch motivierte Klangmomente herauszustellen.

Kindermärchen-Orient: Graham
Clark  (Kaleb)  und  Johannes
Mertes  (Karkhan).  Foto:
Barbara  Aumüller

Im Ensemble der Sänger hinterlässt Manuela Uhl den besten



Eindruck: Die Sängerin, die sich auf die schwierigen Partien
in den Opern der Vor- und Zwischenkriegszeit versteht, macht
aus  dem  verträumten  Mädchen  Mirza  und  der  selbstbewusst
agierenden Prinzessin Gülnare durch ihre gewandte Darstellung
glaubhafte  Figuren,  bleibt  ihnen  auch  stimmlich  mit  einem
schlank-brillanten Ton nichts schuldig.

Von Endrik Wottrich als Rustan ist solches leider nicht zu
sagen: Mit der rezitativischen Deklamation hat der Tenor keine
Probleme, aber die Höhe im Freiheits-Jubel des ersten Aufzugs
bleibt stumpf und gaumig. Wottrich legt die Rolle eher im
Sinne eines virilen Tatmenschen an; der Aspekt des Träumers
erschöpft  sich  in  konventioneller  Wahnsinns-Gestik.  Rolf
Broman  ist  als  Massud/König  wenig  gefordert;  auch  Graham
Clark,  einst  in  Bayreuth  und  auf  allen  großen  Bühnen  als
Charaktertenor gefeiert, bringt als stummer Kaleb nur ein paar
Töne ein – dafür aber eine auratische Bühnenpräsenz.

Mit  deutlichem  Registerbruch  bewirbt  Anjara  I.  Bartz  als
zombiehaftes  Altes  Weib  ihren  „schaumigen  Saft“,  mit  dem
Rustan den greisen König von Samarkand ums Leben bringen wird.
Mark Morouse bringt einen kernigen Bariton ein. An dieser
Rolle zeigt sich exemplarisch die kraftlose Ambivalenz der
Regie Webers: Morouses Zanga ist frei von den Klischees des
Dämonischen. Doch wer er denn dann sei, wird in der Anlage der
Rolle nicht klar, die sich eher an drolligen Dienerfiguren als
an  den  zwielichtigen  Geschöpfen  unheimlicher  Zwischenwelten
orientiert.

So bleibt als Resümee: Das Theater Bonn hat sich unter seinem
neuen Intendanten Bernhard Helmich trotz gekürzter Zuschüsse
und einer niederschmetternden kulturpolitischen Situation in
der Stadt nicht nur mit dieser mutigen Produktion (der mit
Massenets  „Thais“  am  18.  Mai  die  nächste  Rarität  folgt)
vorteilhaft positioniert. Mit einer profilierteren Regie wäre
dem Experiment sicherlich mehr Erfolg beschieden gewesen.


