
Neuer Blick auf verschwundene
Werke: Mit dem Projekt „Fokus
´33“ fragt die Oper Bonn nach
Mechanismen des Vergessens
geschrieben von Werner Häußner | 13. Februar 2022

Auch „Arabella“ von Richard Strauss gehört in die Reihe
„Fokus ´33″ an der Oper Bonn. (Foto: Thilo Beu)

Ist das Bessere ein Feind des Guten? Das mag sein, aber was
ist „das Bessere“?

Sicher ist etwa Mozarts Meisterschaft unbestreitbar und ein
Werk wie „Don Giovanni“ unerreicht. Aber ist, weil Mozart auf
dem  Feld  der  Komposition  in  seiner  Zeit  unschlagbar  war,
Antonio Salieris beißende politische Satire – etwa in dem in
Würzburg  vor  fast  25  Jahren  leider  folgenlos  entdeckten
„Cublai, Gran Khan dei Tartari“ – auf ihre Art nicht auch
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unübertreffbar?  Oder  Salieris  nachtschwarz-depressive  Sicht
auf  Macht  in  „Axur,  Re  d’Ormus“?  Gerade  unter  der
multiperspektivischen Betrachtungsweise geistesgeschichtlicher
Zusammenhänge im 21. Jahrhundert relativiert sich die Frage
nach dem „Guten“ und dem „Besseren“ schnell.

Die Oper Bonn hat ein Projekt ins Leben gerufen, das sich
dieser  Frage  für  das  erste  Drittel  des  20.  Jahrhunderts
stellt,  und  zwar  unter  der  Perspektive  des  Verschwindens,
Vergessens  und  Verbleibens.  Die  Zeit  zwischen  dem  Fin  de
Siècle und dem kulturellen Bruch durch die Machtübernahme der
Nationalsozialisten ist für die Oper ein seither wohl nicht
mehr  erreichter  kreativer  Höhepunkt.  Zwischen  Vollendung
spätromantischer Raffinesse und Beharren im Wagnerismus (Erich
Wolfgang  Korngold,  Eugen  d’Albert,  Cyrill  Kistler),
Verschmelzung  von  Tradition  und  behutsamen  Aufbrüchen
(Engelbert  Humperdinck,  Siegfried  Wagner),  Streben  nach
unerhörten Gestaden von Klang und Harmonik (Franz Schreker,
Ferruccio  Busoni)  und  radikalen  neuen  Konzepten  (Arnold
Schönberg,  Alban  Berg,  Kurt  Weill)  öffnet  sich  ein
beispielloses  Spektrum  formaler  Experimente,  musikalischer
Ausdrucksweisen und theatraler Innovationen.

Dass davon im Repertoire der Nachkriegszeit lange nur der
Monolith Richard Strauss überlebt hat, ist auf viele Ursachen
zurückzuführen;  die  Ausschließlichkeit,  mit  der  andere
Komponisten daraus verbannt blieben, kann aber durch Qualität
allein nicht erklärt werden. Das zeigte sich in den letzten 50
Jahren immer dann, wenn gelungene Produktionen ein vergessenes
Werk dieser Epoche zur Diskussion stellten – von John Dews in
Bielefeld begonnenem Einsatz für Franz Schreker über Peter P.
Pachls hingebungsvolle Befassung mit Siegfried Wagner bis hin
zur Wiederentdeckung Manfred Gurlitts in Trier oder Hans Gáls
in Osnabrück.

Pioniertaten ohne Echo

Warum aber blieben solche Pioniertaten meist ohne Echo? Wie

https://www.theater-bonn.de/


funktionieren die Mechanismen des Vergessens und Bewahrens?
Mit der Reihe „Fokus ´33“ will die Oper Bonn dieser Frage
nicht nur wissenschaftlichen nachgehen – das gab es schon
öfter –, sondern das Rechercheprojekt ins lebendige Theater
holen: Szenische Aufführungen von Werken, die nach 1933 oder
ab  1945  aus  den  Spielplänen  verschwanden  oder  in  diesem
Zeitraum entstanden und erst danach überhaupt zur Uraufführung
gelangten, sind in den Spielzeiten 2021/22, 22/23 und auch
darüber hinaus geplant. Gefördert wird das Projekt mit rund
1,2 Millionen Euro durch das Land NRW und das Förderprogramm
„Neue Wege“.

Das ehrgeizige Unterfangen kann sich in Bonn auf eine länger
anhaltende  Tradition  stützen,  aus  der  zum  Beispiel
Aufführungen von Eugen d’Alberts „Der Golem“ (2009/10), Franz
Schrekers  „Irrelohe“  (2010/11),  Paul  Hindemiths  Einakter-
Triptychon (2012/13), Emil Nikolaus von Rezniceks „Holofernes“
(2015/16)  oder  Hermann  von  Waltershausens  „Oberst  Chabert“
(2017/18)  zu  nennen  sind.  Bei  allen  Werken  konnte  die
behauptete Aktualität eingelöst werden – und wäre es einmal
nicht gelungen, hätte sich auch aus dem Anachronismus, der
geistigen Ferne zu unserer Gegenwart, dem Widerstand gegen den
Zeitgeist  ein  Erkenntnisgewinn  oder  eine  Kontrasterfahrung
gewinnen lassen.

https://www.theater-bonn.de/de/fokus-33


Eine Szene aus Rolf Liebermanns „Leonore 40/45″ an der
Oper Bonn in der Inszenierung von Jürgen R. Weber und
der Ausstattung von Hank Irwin Kittel. (Foto: Thilo Beu)

Die  „Fokus  ´33“-Reihe  begann  im  Herbst  2021  mit  zwei
gegensätzlichen Produktionen, Richard Strauss‘ „Arabella“ von
1933 mit einem immer wieder in Kitschverdacht geratenen Stoff
aus der Feder Hugo von Hofmannsthals, den man getrost als
Beispiel  für  Verdrängung  betrachten  kann.  Und  mit  Rolf
Liebermanns „Leonore 40/45“, einem Skandalstück der fünfziger
Jahre, das in einer bildmächtigen Regie von Jürgen R. Weber
und in der mit Symbolen und Chiffren spielenden Ausstattung
von Hank Irwin Kittel eine frappierende Aktualität an den Tag
legte.

Weber  gestaltete  das  „Fraternisierungsdrama“  zwischen  einem
deutschen Wehrmachtssoldaten und einer jungen Französin als
einen  Zirkus  nationaler  Symbole,  als  schräge  Revue  voll
ironischer  Anspielungen,  von  Beethoven  und  Dürer  bis  zur
Marianne und dem gallischen Hahn. Und Dirigent Daniel Johannes
Mayr gewann dem Zwölftöner Liebermann überraschend sinnliche
Seiten ab. Ein treffendes Beispiel, wie aus der Ablage der



Operngeschichte  eine  Akte  hervorgeholt  wird,  die  sich  als
aufschlussreich für die Gegenwart erweist.

Fränkischer Freiherr und chinesischer Dichter: Li-Tai-Pe

Ab 22. Mai 2022 wird die „Fokus“-Reihe fortgesetzt mit dem
1920 in Hamburg uraufgeführten Dreiakter „Li-Tai-Pe“ des im
fränkischen Wiesentheid geborenen Freiherrn Clemens von und zu
Franckenstein, einem Schüler Ludwig Thuilles, Generalintendant
der Münchner Hofoper und ab 1924 bis 1934 der Bayerischen
Staatsoper. Das Werk über den chinesischen Lyriker des 8.
Jahrhunderts  genoss  bis  zur  Schließung  der  Theater  1944
ungebrochene  Beliebtheit,  verschwand  danach  jedoch  völlig
hinter  dem  Horizont  der  Geschichte.  Regisseurin  Adriana
Altaras und Hermes Helfricht als Dirigent werden die Frage
beantworten müssen, warum sich der Blick auf ein so nachhaltig
vergessenes  Werk  jenseits  der  puren  Entdeckerfreude  heute
wieder lohnen kann.

Zuvor  schweift  die  Oper  Bonn  fast  ein  Jahrhundert  weiter
zurück:  1843  schrieb  der  damalige  preußische
Generalmusikdirektor Giacomo Meyerbeer ein deutschsprachiges
Singspiel  mit  Szenen  aus  dem  Leben  Friedrichs  II.  „Ein
Feldlager  in  Schlesien“  war  in  seiner  originalen  Fassung
bisher so gut wie nicht bekannt. Die kritische Edition des
Stuttgarter Mathematikers und Opernspezialisten Volker Tosta
bietet nun die Grundlage, mit dem ungewöhnlichen Singspiel
einen Meyerbeer jenseits seiner „grand opéra“ kennenzulernen.
Die wohl erste Aufführung seit 130 Jahren ist dem Regisseur
Jakob  Peters-Messer  anvertraut,  am  Pult  steht
Generalmusikdirektor Dirk Kaftan. Premiere ist am 13. März.

Franchetti und Schreker in der Saison 22/23

In der kommenden Spielzeit wird die „Fokus“-Reihe fortgesetzt.
Eine veritable Wiederentdeckung ist die seit 1945 nicht mehr
gespielte erste Oper von Alberto Franchetti, „Asrael“. Als
Jude  war  der  Sohn  eines  wohlhabenden  Turiner  Bankiers  im



faschistischen Italien am Ende seines Lebens gefährdet; die
Nachkriegszeit  verbannte  ihn  in  die  Vergessenheit.  Ein
Schattendasein  fristet  in  der  „Schreker-Renaissance“  der
letzten Jahrzehnte – die freilich oft nur ein punktuelles
Wiederaufflackern  des  Interesses  bedeutet  –  die  Oper  „Der
singende  Teufel“.  Nach  einer  aufsehenerregenden,
aktualisierenden Bearbeitung von John Dew in Bielefeld ist die
Originalgestalt des 1928 in Berlin uraufgeführten Werks bis
heute kaum oder gar nicht mehr gespielt worden.

Doch auch jenseits dieser Reihe macht die Oper Bonn unter
ihrem  Generalintendanten  Bernhard  Helmich  mit  spannenden
Produktionen  jenseits  des  gängigen  Repertoires  auf  sich
aufmerksam. So mit der Uraufführung der Familienoper „Iwein
Löwenritter“ von Moritz Eggert auf einen Stoff von Hartmann
von  Aue,  von  Felicitas  Hoppe  für  ein  heutiges  Publikum
erzählt. Und ab 10. April steht als Fortsetzung des vor acht
Jahren begonnenen Zyklus‘ von Giuseppe Verdis frühen Opern der
in Deutschland kaum gespielte „Ernani“ nach Victor Hugo auf
dem Spielplan. Will Humburg dirigiert, die Regie führt Roland
Schwab, der soeben in Essen mit Puccinis „Il Trittico“ eine so
sinnlich überzeugende wie reflektiere Arbeit auf die Bühne des
Aalto-Theaters gestellt hat. Es lohnt sich also, nach Bonn zu
fahren!

Szenische  Ernüchterung:  „Der
Traum ein Leben“ von Walter
Braunfels an der Oper Bonn
geschrieben von Werner Häußner | 13. Februar 2022
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Nilpferd  und
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.

Operetten-Spürsinn in Gießen:
Amerikaner  aus  Westfalen
schreibt  „Tanz  auf  dem
Pulverfass“
geschrieben von Werner Häußner | 13. Februar 2022
Der Mann war Westfale und stammte aus Herford. Sein Glück
machte  er  aber  –  wie  manch  anderer  –  als  Auswanderer  in
Amerika: Gustav Adolph Kerker, 1857 geboren, 1923 in New York
gestorben, war ein Komponist der leichten Muse.
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Investiert  viel
Sorgfalt  in  die
Operette:  der
Dirigent  Florian
Ziemen.Foto:  Rolf
K. Wegst

Gewichtige  Fachbücher  widmen  ihm  höchstens  wenige  Zeilen;
seinen Zeitgenossen war er als Dirigent am Broadway, vor allem
aber als Komponist, wohlbekannt. Sein Ruhm schwappte sogar
über den Teich in die alte Heimat: Das Metropol-Theater Berlin
bestellte bei ihm eine „amerikanische“ Tanzoperette, die 1909
unter dem Titel „Die oberen Zehntausend“ mit beträchtlichem
Erfolg uraufgeführt wurde.

Aber nicht in Nordrhein-Westfalen erinnerte man sich an den
als  Zehnjähriger  ausgewanderten  Landsmann  von  damals:  Das
Stadttheater  Gießen,  bekannt  für  eine  konsequente  Politik
origineller Ausgrabungen, setzte Kerkers Operette auf seinen
Spielplan und gab ihr den – aus einem Songtext des Librettos
von  Julius  Freund  entlehnten  –  Titel  „Tanz  auf  dem
Pulverfass“.

Und  siehe  da:  Was  vor  gut  hundert  Jahren  als  „gänzlich
harmlose“  Groteske  das  wilhelminische  Publikum  Berlins
höchlich  amüsierte,  was  spätestens  ab  1914  nicht  mehr  zu



zeigen war, was der Biederkeit und Sentimentalität des Genres
zwischen der Nazizeit und dem langsamen Siechtum der Operette
ab den siebziger Jahren nicht anzupassen war, das wirkt heute
frisch  und  aktuell  –  fast  als  sei  es  für  unsere  Zeit
geschrieben:

„Wir tanzen auf einem Pulverfass, und grad‘ das, grade das,
grade das macht Spaß. Man tanzt, und wenn schon die Lunte

brennt. Man tanzt, man tanzt bis zum letzten Moment.“

Diese Mischung aus lästerlicher Chuzpe, sorglosem Zynismus und
frivoler  Unbekümmertheit  trifft  unsere  neoliberale  Zocker-
Gesellschaft recht gut. Was sich da in dem Stück von 1909
tummelt, ist beileibe kein liebenswert überdrehtes, lustiges
Völkchen,  sondern  eine  Horde  von  Egomanen,  Betrügern  und
Hasardeuren.  Der  größtmögliche  Widerspruch  zur  Operette
sentimentaler Prägung: „Liebe“ gibt es in diesem Stück nicht,
höchstens Gier. Und alles, was attraktiv ist oder sein will,
muss zumindest den Geruch des Geldes verströmen.

Goldene  Schweinchen  und
rotes  Herz:  Kitsch  gehört
zur  Selbst-Inszenierung  des
Kapitalismus. Foto: Rolf K.
Wegst

Gewinnen wird, wer am gerissensten die Verhältnisse ausnutzen
und seine Mitmenschen täuschen kann. Im Gießener Falle ist das
ein smarter junger Typ im goldenen Anzug: Millionärssohn James



Boche  (Tomi  Wendt),  der  sein  Insider-Wissen  ohne  Skrupel
ausreizt.  Die  es  trifft  –  die  Millionäre  Kahn-Stross  und
Théophile  Boche,  seinen  Vater  (Thomas  Stückemann  und  Dan
Chamandy) – sind um keinen Deut besser, nur eben etwas dümmer
und nicht durchtrieben bis zu allerletzten Konsequenz: Jeder
Anflug von Vertrauen oder Gefühl ist in diesen Konstellationen
ein Fehler.

Ein monströses Weltbild, das Kerker mit federleichter Hand in
rasch fassliche, eingängige Melodik und in Tanzrhythmen seiner
Zeit  fasst.  Die  Groteske  triumphiert  und  das  Absurde  ist
Urgroßvaters Operette so nahe wie unserem Zeitgeist. Hätte
Roman Hovenbitzer der boshaften Satire vertraut, hätte der
Abend unter die Haut gehen können. Aber dass der Regisseur die
Figuren im günstigsten Falle flott über die Bühne tollen lässt
und mögliche Studien der Charakterlosigkeit an vordergründige
Späßchen verschenkt, nimmt dem Stück Brisanz. Zumal Choreograf
Stefan Haufe eine Bewegungs-Klamotte an die andere reiht.

Da helfen dann auch die aktuellen Bezüge des Bühnenbilds von
Hank Irwin Kittel nur wenig: die goldenen Sterne aus der Euro-
Leuchtskulptur  Ottmar  Hörls  in  Frankfurt,  der  grüngeädert
schwarze  Marmor  aus  Lehman’s  Bankfoyer,  die  Heuschrecken-
Kostüme  des  Balletts  und  der  hinzuerfundenen  Conferencière
Madame  Criquet,  die  von  der  Schauspielerin  Marie-Louise
Gutteck mit dem heute üblichen Genäsel und Geschrei gegeben
wird. Ein witziger Seitenhieb auf die Folgen der „Krise“ für
die Kultur: Die Musiker schlüpfen in die Rolle eines billigen
östlichen Reise-Orchesters, um dessen Qualität und Bezahlung
es Streit gibt.

Das  Ende  ist  jammervoll:  Die  Herren  müssen  ihre  goldenen
Bäuche abgeben, es winkt ein tristes Kleinbürgerleben. Wie so
oft in Operetten ist der dritte Akt schwach: Wirklich neue
Musik kommt nicht mehr vor, der Effekt der Handlung hält sich
in Grenzen. Hier hätte es die straffende und belebende Hand
des Regisseurs gebraucht.



Geschliffene Rhythmen, geschmeidige Melodik

Dass  die  musikalischen  Petitessen  Kerkers  so  richtig  Spaß
machen,  ist  vor  allem  dem  Dirigenten  Florian  Ziemen  zu
verdanken. Er treibt dem Gießener Orchester die opernhafte
Seriosität  aus,  was  nicht  ganz  ohne  Schrammen  gelingt,
animiert  zu  schlank  geschnittenen  Rhythmen  und  zu
geschmeidiger Melodik, zu sprechenden Instrumentaleffekten und
zu  tänzerischer  Verve.  Kerker  zieht  in  seiner  Musik  alle
Register:  die  frech-kurzatmige  Phrasierung  eines  Jacques
Offenbach, die sinnbefreite Parlando-Virtuosität eines Arthur
Sullivan,  aber  auch  die  eleganten  melodisch-rhythmischen
Reminiszenzen an die gute alte Wienerstadt und den schmissig-
schnarrenden  Ton  der  Märsche  Paul  Linckes.  Und  das  Ganze
gewürzt mit amerikanischer Tanzmusik.

Eine Melange, die jedem schmeckt, der eine simple Oberfläche
nicht  mit  Oberflächlichkeit  verwechselt.  Ziemen  hat  die
lockere  und  die  präzise  Hand  für  die  funkelnden
Halbedelsteine; er hatte sie bereits in Gießen mit Abrahams
„Viktoria und ihr Husar“, in Bremen und Karlsruhe mit einem
genial getroffenen Sound in Künnekes „Vetter aus Dingsda“ und
jüngst  in  Berlin  mit  Kálmáns  „Die  Herzogin  von  Chicago“
bewiesen.

So viel Operetten-Spürsinn wünschte man sich öfter. Hin und
wieder funktioniert’s – wie in der „Glücklichen Reise“ in
Wuppertal  in  der  vergangenen  Spielzeit,  in
Krefeld/Mönchengladbach  mit  den  „Lustigen  Nibelungen“  von
Oscar Straus oder in Gera mit „Du bist ich“ („Toi c’est moi“),
einer vergessenen französischen Operette des Kubaners Moїses
Simons mit einer hinreißenden Musik und einem „well made play“
als  Libretto.  Nordrhein-Westfalen  hat  ein  Dutzend
Musiktheater:  Wie  wär’s  denn,  meine  Herrschaften?

http://www.revierpassagen.de/13100/warnung-fur-wagnerianer-%E2%80%9Edie-lustigen-nibelungen%E2%80%9C-treiben%E2%80%99s-bunt-in-krefeld/20121023_1042

