
Zwischen  Symbolismus  und
Sozialkritik:  Engelbert
Humperdincks  Opern-Rarität
„Königskinder“  in
Gelsenkirchen
geschrieben von Werner Häußner | 1. Dezember 2018

Angekommen  im  Milieu:  Tobias  Glagau  (links,
Besenbinder),  Petro  Ostapenko  (Spielmann)  und  Urban
Malmberg (Holzhacker). (Foto: Bettina Stöß)

Die  Erlösung  erblüht  aus  dem  Buch:  Als  die  Gänsemagd  in
Engelbert  Humperdincks  „Königskinder“  nach  einem  Gebet  den
Bann der Hexe zerreißen kann, wächst aus den aufgeschlagenen
Seiten eine Wunderblume. Es ist einer der poetischsten Momente
in Tobias Ribitzkis Inszenierung dieser selten gespielten Oper
am Musiktheater im Revier in Gelsenkirchen.
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Kathrin-Susann Brose hat für das symbolistische Kunstmärchen
von  Elsa  Bernstein-Porges,  geschrieben  unter  dem  Pseudoym
„Ernst Rosmer“, einen Raum gestaltet, der einen Preis verdient
hätte – den für das bisher hässlichste Bühnenbild der Saison.
Die  gelbbraune  Halle  im  Anna-Viebrock-Stil  erinnert  an
unwirtliche Bauten der Siebziger, könnte ein Bahnhof oder auch
eine Uni-Aula sein, ist mit einer breiten Treppe schräg im
Hintergrund und ein paar Parkbänken möbliert.

Ein Ort ohne Menschlichkeit

Das hat sicherlich seinen Sinn, denn die Welt, in der die
Gänsemagd als leicht alternativ kostümiertes Mädchen isoliert
von herumhetzenden Passanten leben muss, ist alles andere als
anziehend. „Hellabrunn“, die Stadt, die sich einen Herrscher
wünscht,  obwohl  es  allen  gut  geht,  ist  ein  Ort  ohne
Menschlichkeit, ohne Empathie, ohne Liebe. Aber im Lauf der
drei Stunden verliert die Bühne ihre Kraft und wird zur Falle,
die Ribitzkis Figuren einfängt und nicht mehr freigibt.

Bele Kumberger als Gänsemagd
in  Engelbert  Humperdincks
Oper  „Königskinder“.  (Foto:
Bettina Stöß)

Die Folge sind nicht nur überflüssig wirkende Gänge – etwa,
wenn  die  Treppe  erreicht  oder  von  einer  bestimmten  Seite
begangen werden soll –, sondern auch eine Statik, die der
Entwicklung der Personen im Weg steht. Man spürt die Absicht



und wartet auf die Erfüllung, allein, die stellt sich nicht
ein: Der Reifungsprozess der Gänsemagd von der kindlichen zu
einer  sich  selbst  bewussten  Persönlichkeit  erschließt  sich
fast ausschließlich über das Requisit Buch. Auch der junge
Mann, der den Anstoß für die Selbstüberschreitung des Mädchens
gibt, erliest sich aus den Seiten die Selbstwerdung: „Bin ich
als  Königssohn  geboren,  zum  König  muss  ich  mich  selber
machen.“

Dem poetischen Bild mangelt es an Tiefenschärfe

Der Mob von Hellabrunn, der die Königskinder nicht erkennt und
aus der Stadt jagt, zerfleddert das Buch und zerstreut seine
Blätter.  Das  sind  bedeutungsvolle,  ausinszenierte  Chiffren,
die aber den unentschiedenen Regie-Zugriff auf die Personen
nicht ausgleichen. Vor allem der geheimnisvolle Spielmann –
mit der ambivalenten roten Feder des Teufels, der Abenteurer
und der freien, fahrenden Leute am Hut – bleibt seltsam blass;
die Hexe identifiziert Ribitzki mit der Wirtstochter und gibt
deren  sexuellen  Zudringlichkeiten  damit  eine  schärfere
Dimension,  profiliert  sie  dann  aber  nicht  ausreichend  als
Kontrahentin des Spielmanns.

Auch die Hellabrunner Gesellschaft, die etwa David Bösch in
Frankfurt  als  grimmige  Parabel  einer  selbstgenügsamen
Gesellschaft erzählt hat, kommt über die mehr oder weniger
pragmatische Choraufstellung nicht hinaus. Der Kältetod auf
der  Parkbank  in  wirbelndem  Schnee  bleibt  ein  poetisch-
trauriges Bild ohne Tiefenschärfe.

Rasmus Baumann spielt die musikalischen Trümpfe aus

Bleibt die Inszenierung also ein nur halb eingelöstes, sich
durch  manche  Länge  quälendes  Versprechen,  spielt  Rasmus
Baumann  die  Humperdinck-Trümpfe  mit  der  Neuen  Philharmonie
Westfalen gewinnend aus: Da qualifizieren sich die Wagner-
Anklänge von den „Meistersingern“ bis zum „Tristan“ deutlich
als nach-wagnerische Entwicklungen, da zeigt sich ebenso klar,
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wo sich Humperdinck vom übermächtigen Vorbild losreißt.

Die  detaillierte  Durcharbeitung  dieser  Partitur,  die
klangliche  Raffinesse  und  ihre  großräumigen  Entwicklungen
lassen „Königskinder“ dem Dauerbrenner „Hänsel und Gretel“ als
überlegen erscheinen. Baumann braucht zwar einige Zeit, bis
das Orchester seinen handfesten, wenig subtilen Klang an die
feineren Lasuren Humperdincks angepasst hat, dann aber lässt
er die aufrauschenden melodischen Motive ebenso frei atmend
ausmusizieren wie er die innigen und melancholischen Momente
des Zurücknehmens ausmodelliert. Schade um die Striche!

Bele  Kumberger  (Gänsemagd)
und  Almuth  Herbst  (Hexe).
(Foto: Bettina Stöß)

Merklich forcierte Lautstärke

Martin  Homrich  stellt  sich  als  Königssohn  einer
anspruchsvollen  Zwischenfachpartie,  die  er  allerdings  ohne
Reserven angehen muss. Die Folge ist dann merklich forcierte
Lautstärke  und  wenig  gestalterischer  Spielraum.  Am  Ende
bewundert man eher Mut und Standfestigkeit seines Tenors. Auch
Bele  Kumberger,  als  Gänsemagd  eine  berührende  Erscheinung,
kann nicht verhehlen, dass sie die dramatischen Aufstiege in
die Höhe an ihre Grenzen führen. Wenn sie sich lyrisch-frei
fühlen kann, gestaltet sie mit subtilen Farben und deutlich
entspannter.

Almuth Herbst hat als Hexe satte, sarkastische, sichere Töne;



als Wirtstochter kämpft sie mit der Position: Es wäre wohl
doch besser, beide Partien mit einer je eigenen Sängerin zu
besetzen.  Petro  Ostapenko,  aus  Nürnberg  nach  Gelsenkirchen
gekommen,  qualifiziert  sich  mit  prachtvollem  Bariton  für
künftige größere Partien; den Charakter des Spielmanns kann er
dennoch nicht über die schwachen Konturen der Regie hinaus
entschiedener profilieren.

Urban Malmberg weiß, wie er bei der opportunistischen Figur
des  Holzhackers  den  Zug  ins  Hartherzige  verstärkt;  Tobias
Glagau bleibt als Besenbinder ganz sein blasser Schatten. John
Lim füllt die Nebenfigur des Wirts engagiert aus. Alexander
Eberle hat den Gelsenkirchener Opernchor für den zweiten Akt
sattelfest gemacht; den pauschalen Klang aus dem Hintergrund
der Bühne kann er nicht parieren. Tadellos auch der von Zeljo
Davutovic einstudierte Kinderchor.

Plädoyer für eine vergessene Generation

Alles in allem gehören Humperdincks „Königskinder“ nicht zu
den starken Produktionen der letzten Jahre in Gelsenkirchen.
Das ist bedauerlich, denn die Oper selbst hat jede Bemühung
verdient.  Steht  sie  doch  als  Werk  deutungsoffen  zwischen
Symbolismus und Sozialkritik und musikalisch für eine Epoche,
die sich nach oder gegen Wagner positionieren und vor dem
Hintergrund der aufbrechenden Moderne um innovative Lösungen
bemühen musste. Zu dieser vergessenen Generation, die im Licht
einer neuen Rezeption geprüft werden müsste, gehört nicht nur
der Humperdinck-Schüler Siegfried Wagner, der im nächsten Jahr
seinen 150. Geburtstag feiern könnte; sondern etwa auch der
langjährige  Strauss-Vertraute  Ludwig  Thuille,  ambivalente
Komponisten wie Max von Schillings und Hans Pfitzner oder die
französischen Vertreter des „Wagnerisme“. Ein weites Feld –
und der Neugier des Generalintendanten Michael Schulz wäre es
zuzutrauen,  dass  er  uns  aus  dieser  Fülle  noch  einige
Trouvaillen  zu  entdecken  gibt!

Vorstellungen am 2., 8., 14. und 26.  Dezember 2018, 12.



Januar, 24. Februar, 3. März 2019.
Info:
https://musiktheater-im-revier.de/#!/de/performance/2018-19/ko
enigskinder/

„Ruhri“ am Main: David Bösch
inszeniert  in  Frankfurt
Humperdincks „Königskinder“
geschrieben von Werner Häußner | 1. Dezember 2018
Engelbert Humperdinck ist einer jener Ein-Opern-Komponisten,
von dem sich nichts im Repertoire gehalten hat als das zum
Weihnachtsmärchen verniedlichte grausame Kinderschicksalsstück
„Hänsel  und  Gretel“.  Wissenschaft  und  Theaterpraxis  haben
seine  anderen  Bühnenwerke  mit  dem  vernichtenden  Satz
eingesargt, dass der Meister an seinen „früheren Erfolg nicht
anknüpfen konnte“.

Gefährdete kindliche Idylle:
Amanda  Majewski  als
Gänsemagd  in  Humperdincks
„Königskinder“ in Frankfurt.
Foto: Wolfgang Runkel
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Göttergleich fällt die Rezeptionsgeschichte das Urteil, ohne
Bewusstsein für ihre eigenen, höchst vorläufigen Bedingungen.
Der Regisseur Peter P. Pachl hat vor Jahren auf „Das Mirakel“
aufmerksam gemacht, ein einst ungeheuer erfolgreiches Theater-
Experiment von Karl Gustav Vollmoeller und Max Reinhardt mit
Musik Humperdincks – leider bisher vergeblich.

Einst  erfolgreich,  heute  eine  Rarität:  Das  gilt  auch  für
Humperdincks zweite Oper „Die Königskinder“. An der Met, wo
sie 1910 uraufgeführt wurde, war sie einige Zeit ein sicheres
Repertoirestück. In den letzten Jahren gab es Versuche, ein
neues Licht auf das spannende, den magischen Realismus eines
Gerhart Hauptmann und symbolistische Strömungen der Wende zum
20. Jahrhundert aufnehmende Sujet zu werfen. In der Intendanz
von Claus Leininger in Wiesbaden hat es Alois Michael Heigl
1991 eindrucksvoll realisiert; jüngst haben große Häuser wie
München und Zürich eine neue Runde für die „Königskinder“
eröffnet.

Frankfurt zieht nun nach und verpflichtete mit David Bösch
einen Regisseur, der in der Ruhr-Region seine ersten Arbeiten
gezeigt hat und als innovativer, origineller Theatermann in
Erinnerung  bleibt:  Viel  gerühmt  seine  Shakespeare-
Inszenierungen in Essen („Sommernachtstraum“, 2005) und Bochum
(„Romeo  und  Julia“,  2004),  seine  jeder  Verkopfung
widerstrebende  Auseinandersetzung  mit  zeitgenössischen
Stücken,  seine  preisgekrönten  Arbeiten  wie  „Viel  Lärm  um
Nichts“ am Thalia Theater Hamburg.

Im  Musiktheater  hatte  David  Bösch  diesen  Erfolg  nicht:
Vivaldis  „Orlando  furioso“  in  Frankfurt  (2010)  blieb  in
schrillem Klamauk stecken; auch sein Debüt in der Oper mit
Donizettis  „L‘Elisir  d’amore“  am  Münchner  Nationaltheater
wurde eher kühl aufgenommen. Mit den „Königskindern“ machte er
sich an einen Stoff, dem die Autorin Elsa Bernstein-Porges
zwar  aus  Märchenmotiven  heraus  entwickelt,  aber  nicht  im
Märchen  verharren  lässt.  Was  im  ersten  Akt,  mit  Hexe,
Gänsemagd und Königssohn, noch mit vertrauten Figuren spielt,



entwickelt sich im zweiten fast zum Sozialdrama, um im letzten
Akt  zu  einer  symbolistisch  geprägten  Nicht-Erlösungs-
Geschichte  zu  mutieren.

Bösch und sein Team Patrick Bannwart (Bühne), Frank Keller
(Licht)  und  Meentje  Nielsen  (Kostüme)  nähern  sich  diesen
verschiedenen Ebenen, indem sich die Geschichte aus der Sicht
der beiden Heranwachsenden – der Gänsemagd und des Königssohns
– entwickeln. Der Zauberkreis des ersten Bildes entspricht der
Wahrnehmung eines Kindes: Die Gänsemagd empfindet den Druck
der  zweckmäßig  organisierten  Erwachsenenwelt;  ihre
„Erzieherin“ wird folglich zur „Hexe“, die sich schon in der
Einleitung  wie  ein  schwarzer  Scherenschnitt  am  Horizont
abzeichnet.

Das  Kind  spiegelt  sich  im  Brunnen  –  eine  symbolistisch
geladene  Chiffre  –  und  genießt  Sonne  und  Tiere;  die  Hexe
drängt auf praktische Arbeit, deren Sinn freilich für das Kind
undurchschaubar bleibt. „Wirst du den Kessel spülen? Ist der
Brunnen nur gut als Spiegel?“ sagt die Alte: Ein Vers der
exemplarisch für die unterschiedlichen Perspektiven steht.

Das Libretto von Elsa Bernstein-Porges, die unter dem Pseudoym
„Ernst  Rosmer“  geschrieben  hat,  bleibt  jedoch  nicht  im
Märchenhaften  oder  Psychologischen  stecken  –  und  Bannwarts
Bühne  zeigt  das  in  überzeugender  Bildsprache:
Kreidezeichnungen  kindlicher  Spiele  auf  dem  Boden,
ausgeschnittene Gänse und Blumen rundum aufgesteckt. Das Kind
entwirft  sich  seine  Welt  selbst.  Sie  beginnt,  brüchig  zu
werden, als der Königssohn in sie eindringt. Die Entdeckung
des „Du“ und der Erotik entfremden die Gänsemagd ihrer Welt.
Entrinnen  kann  sie  ihr  noch  nicht;  erst  als  ihr  der
„Spielmann“ den Weg weist, den Zauber zu zerreißen, gelingt
der Ausbruch in neue Erfahrungsräume.

Der zweite Akt in der Hellastadt trägt noch am deutlichsten
die sozialkritischen Züge, die Bernstein-Porges im Sinn hatte:
Bösch erzählt ihn als grimmige Parabel einer selbstgenügsamen



Gesellschaft. Wie Maden aus einem Stück Speck kriechen die
Bürger aus den Kanälen ihrer „Höllastadt“ – so verkündet der
Zwischenvorhang mit dem abgestürzten korrekten „e“ den Namen.
Der Herzensadel, mit „Lieben und Leiden“ errungen, gilt ihnen
wenig, mehr noch: Sie bemerken ihn nicht einmal. Nur ihre
Kinder weinen, als sie Königssohn und Gänsemagd aus ihrer
satten  Hölle  vertreiben.  Diesen  sinistren  Karneval  dumpfer
Selbstbezogenheit inszeniert Bösch zu wörtlich, stellt dralle
Opernfiguren auf die Bühne. Da helfen auch die Schweinemasken
nicht viel weiter.

Zweiter  Akt  der
„Königskinder“  an  der  Oper
Frankfurt.  Foto:  Wolfgang
Runkel

Für den sozialen Kältetod des Königskinder-Paares hält Patrick
Bannwart  seine  Bühne  wüst  und  öde.  Nur  nutzt  Bösch  die
konzentrierende  Leere  nicht,  um  dieses  Sterben  zu
transzendieren  und  der  symbolistisch  angelegte  Figur  des
Spielmanns eine neue Dimension zu geben. Er steht nicht für
eine Art Kunst-Erlöser, aber er ist eine sinngebende Gestalt,
die dem inneren Entwicklungsweg der Kinder, aber auch ihrem
Sterben die Bedeutung jenseits des Sozialdramas gibt. Das Lied
des  Spielmanns,  in  die  Herzen  gesenkt,  macht  die  Kinder
„sehend“; die Auferstehung der Königskinder in den Herzen gibt
die  Hoffnung  auf  eine  neue  Generation,  fern  der  inneren
Blindheit der Höllastadt und ihrer in Begierden gefangenen
Bewohner.
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Bösch  verrät  das  Visionäre  dieses  Finales,  wenn  der
vortrefflich  singende  und  gestaltende  Nikolay  Borchev  als
humpelnder Opern-Opa über die Bühne hüpft, die Kinder ihre
Holzschwerter zücken und das „Häppie Äntt“ auf hochgehaltenen
Täfelchen konstatieren. Abwegig erscheint der Selbstmord der
Königskinder per Schwertstreich. Er entwertet das Brot, das
die Gänsemagd im ersten Akt backen muss, zum bloß peripheren
Requisit, wo es doch ein sinnstiftendes dramaturgisches Mittel
sein soll. Denn es ist nicht nur mit dem Todesfluch der Hexe
behaftet, sondern auch mit dem Spruch des Mädchens: Der Esser
„mag das Schönste sehn, so er wünscht sich zu geschehn“. Bösch
findet  kein  theatrales  Mittel,  den  symbolistisch-
transzendierenden Aspekt von Humperdincks Oper zu vertiefen.
Der dritte Akt verflacht, weil er sich zu wenig dem Sog des
Vorhergegangenen entzieht.

Nur die Kinder verstehen den
Spielmann (Nikolay Borchev).
Foto: Wolfgang Runkel

Man darf annehmen, dass Frankfurts GMD Sebastian Weigle nicht
ganz unbeteiligt an der Wahl des Stückes gewesen ist: Seine
Domäne ist die deutsche Oper mit ihren Höhepunkten Wagner und
Strauss.  Humperdinck  „Königskinder“  sind  ein  Zeugnis  des
mühevollen Strebens einer ganzen Komponistengeneration, sich
aus dem riesigen Schatten Wagners heraus ins Licht neuer Ideen
zu bewegen.

Humperdincks Schüler und des Bayreuther Meisters Spross und
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Erbe  Siegfried  Wagner  ist  ein  anderer  dieser  vergessenen
Generation, der im Licht einer neuen Rezeption geprüft werden
müsste. Weitere sind zu nennen, etwa der langjährige Strauss-
Vertraute Ludwig Thuille, ambivalente Komponisten wie Max von
Schillings oder die französischen Vertreter des „Wagnerisme“.
Vielleicht wäre diese verdienstvolle „Königskinder“-Aufführung
ein Impuls, sich dieser Epoche zuzuwenden? Der erfolgreiche
Intendant Bernd Loebe, der Anfang des Monats seinen Vertrag
bis 2018 verlängerte, hätte die Kapazitäten seines Hauses und
das Interesse des Publikums auf seiner Seite.

Und Sebastian Weigle bringt den Sensus für diese Art von Musik
mit. Er macht mit dem wieder einmal ausgezeichnet disponierten
Orchester der Oper deutlich, wo die Anklänge an Wagner liegen,
aber auch, wo sich Humperdinck entschieden von dessen Vorbild
abwendet. Weigle arbeitet kammermusikalische Finessen heraus,
die  den  Techniker  Humperdinck  in  bestem  Licht  erscheinen
lassen,  kennt  aber  auch  den  Herzenston  der  aufbrechenden
Melodik, den schimmernden Zauber der Klangkombinationen. Dass
er auf dem dreistündigen Weg durch Humperdincks Partitur auch
matte Momente durchrutschen ließ, sei nicht verschwiegen.

Mit  dem  Königssohn  hat  sich  das  einstige  Ensemblemitglied
Daniel  Behle  erfolgreich  eine  schwierige  Zwischenpartie
erobert,  die  ihm  weniger  im  lyrisch  frei  ausgestalteten
Zentrum als in den noch nicht nachdrücklich genug gestützten
Höhen  Grenzen  setzt.  Amanda  Majeski  überzeugt  durch  ihre
kindliche  Aura  und  ihr  Gespür  für  die  Psychologie  der
Gänsemagd, geht aber zu zaghaft daran, vor allem im zweiten
und dritten Akt Stimmfarben einzusetzen, die eine Entwicklung
der Figur charakterisieren könnten.

Julia Juon, von der Szene zu sehr auf Märchenhexe festgelegt,
muss  den  Beweis  nicht  antreten,  was  für  eine  großartige
Sängerin sie ist. Man freut sich auf jeden Auftritt. Magnús
Baldvinsson und Martin Mitterrutzner passen als Holzhacker und
Besenbinder  zu  ihren  Charakterpartien,  die  im  dritten  Akt
manchmal in die Nähe missverstandener Lortzing’scher Chargen



rücken. Für vorzüglich ausgefüllte kleinere Partien mögen Nina
Tarandek und Katharina Magiera als Wirtstochter und Stallmagd
stehen.  Nicht  zu  vergessen  sind  der  solide  Chor  Matthias
Köhlers und der Kinderchor, der anspruchsvolle Aufgaben tapfer
bewältigte. Michael Clark und Felix Lemke haben ganze Arbeit
geleistet!

Weitere Aufführungen: 14., 19., 25., 27. Oktober.


