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Dich,  düstre  Halle,  grüßte
keiner:  Rolf  Glittenbergs
Hotel-Einheitsbühnenbild für
den  Salzburger  „Don
Giovanni“.  Foto:  Michael
Poehn

Wenn  sich  nach  sexueller  Bedrängnis  und  ohnmächtiger
Eifersucht  Zerlina  und  Masetto  in  einem  Moment  der  Ruhe
wiederfinden, wenn sie sich in Duettino und Arie der Zerlina
(„Vedrai carino“) nach allen emotionalen Stürmen wiederfinden,
entkleiden  sich  Valentina  Nafornita  und  Alessio  Arduini,
schlüpfen in Unterwäsche in eines der Zimmer des düsteren
Hotels,  entziehen  sich  dem  Zugriff  des  allgegenwärtig
scheinenden  Don  Giovanni.  Und  dem  sehnsuchtsvoll  dem  Paar
nachblickenden  Don  Ottavio  zeigen  sie,  was  die  Sinnspitze
sexuellen Begehrens sein sollte: die liebende Begegnung, auf
die er – mit Donna Anna – vergeblich hofft.
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Sven-Eric Bechtolf.
Foto: Julia Stix

Das  war  einer  der  flüchtigen  Momente  im  Salzburger  „Don
Giovanni“ Sven-Eric Bechtolfs, der gezeigt hat, wohin diese
Inszenierung hätte führen können. Es gab noch andere solche
Augenblicke verdichteter Deutungs-Energie in der Arbeit des
Salzburger Schauspielchefs: Etwa, wenn Donna Anna ein Messer
in der Hand hält und Don Giovanni ihren Arm zum Todesstoß
gegen den Komtur führt.

In solchen Momenten gewinnen Personen eine Dimension, die über
das konkrete Spiel hinausgeht – sie werden zu Symbolgestalten
des  psychischen  Dramas:  Donna  Anna  befreit  ihre
Persönlichkeit, vom triebhaften Impuls Giovannis geleitet, aus
patriarchalischen Fesseln. Dass sich dann ihre Schuldgefühle
in  Rachegelüsten  manifestieren,  für  die  sie  Don  Ottavio
benutzt, bleibt in der Inszenierung unausgeleuchtet – so wie
manche  Ecken  in  der  ragenden  Halle  eines  Dreißiger-Jahre-
Hotels, die Rolf Glittenberg als Einheits-Schauplatz auf die
breite Bühne des „Hauses für Mozart“ gebaut hat.

Kraftlose Bühne für einen überflüssigen „Don Giovanni“

Es mag an dem unverbindlich kraftlosen Schauplatz liegen, dass
Bechtolfs Inszenierung die konsequente Verortung auf der Meta-
Ebene des existenziellen Dramas verfehlt hat und letztlich



doch  bei  der  Komödie  um  einen  Testosteronbolzen
hängengeblieben  ist,  dem  der  Teufel  den  Cocktail  für  die
„Champagnerarie“ mixt. Es mag auch am plakativen Don Giovanni
von Ildebrando d’Arcangelo liegen, der die Zwischentöne der
Figur  weder  szenisch  noch  stimmlich  präsent  zu  setzen
verstand: Wenn auch von der Anlage der Rolle her Eleganz oder
Subtilität nicht gefragt waren, sind doch massive Attacke im
„Ständchen“  und  uniformierter,  klobiger  Ton  selbst  in
Rezitativen  nicht  angemessen.

Salzburg:  Ildebrando
D’Arcangelo  als  Don
Giovanni.  Foto:  Michael
Poehn

Wie  überhaupt  die  Salzburger  Sängerbesetzung  enttäuschte.
Selbst Luca Pisaronis stimmschönem Leporello gelang es nicht,
sich zu flexibler Leichtigkeit zu befreien. Die Donna Anna der
Lenneke Ruiten schlug sich mit dünn-gefährdetem Timbre und
verquälten Spitzentönen durch ihre Partie.

Anett  Fritsch  dagegen  überzeugte  als  Donna  Elvira  mit
substanzreichem Klang und ausgeglichenen Koloraturen. Andrew
Staples  gab  Don  Ottavio  in  der  Tradition  englischer
Kathedraltenöre  mit  dünn-blassem  Klang  und  substanzlos
verengter Höhe; Tomasz Konieczny bewegte sich als Komtur am
anderen Ende der Tonskala mit unfreiem Bass. Nur das Paar
Zerlina – Masetto (Valentina Nafornita und Alessio Arduini)
ließ  den  Reiz  entspannten  Singens  und  drucklos  gebildeter



Phrasen erleben.

Auch  das  Dirigat  von  Christoph  Eschenbach  rettete  die
Aufführung  nicht:  zu  spannungslos  schon  das  Adagio  der
Ouvertüre,  die  Tempi  ohne  vibrierende  Brillanz,  die
Artikulation  ohne  Prägnanz.  Den  Wiener  Philharmonikern
gelangen Momente faszinierender Piano-Kultur.

Doch Festspiel-Faszination blieb aus – dafür stellt sich die
Frage ein, wozu man in Salzburg nach nur drei Jahren überhaupt
eine „Don Giovanni“-Neuinszenierung, einen „Da Ponte-Zyklus“
braucht. Einen echten Zyklus mit den vorzüglichen Libretti des
Dichters hat es noch nie gegeben – da müssten sich Theater
oder  Festspiele  einmal  verständigen,  auch  diejenigen  zur
Diskussion zu stellen, die Antonio Salieri, Vicente Martín y
Soler, Stephen Storace oder auch Francesco Bianchi vertont
haben. Und Mozart – Da Ponte – Zyklen sind, mit Verlaub,
überflüssig, da die drei Opern sowieso überall und ständig im
Repertoire zu finden sind.

Atmosphäre des Epochenabschieds in Kupfers „Rosenkavalier“

Krassimira  Stoyanova  als
Feldmarschallin  im
Salzburger  „Rosenkavalier“
Harry  Kupfers  in  den
atmosphärisch  dichten
Bildern  von  Hans
Schavernoch.  Foto:  Monika
Rittershaus



Die zweite Neuinszenierung dieser Festspiele gilt einem ihrer
Mitbegründer: Richard Strauss. Zum 150. Geburtstag dieses so
bedeutenden wie schillernden Komponisten des 20. Jahrhunderts
hatte  Noch-Festspielchef  Alexander  Pereira  ausgerechnet  das
gängigste Werk gewählt: „Der Rosenkavalier“ ist als Epochen-
Abschiedswerk  mit  Blick  auf  den  Ersten  Weltkrieg  keine
originelle, aber eine sinnvolle Wahl – und Altmeister Harry
Kupfer  vergegenwärtigte  dieses  unbestimmte  Gefühl  des
Abschieds – für das die Fürstin Maria Theresia von Werdenberg
steht  –  mit  einer  sich  jeder  plumpen  Aktualisierung
enthaltenden  Regie.

Entscheidende Anteil an der atmosphärischen Dichte des Abends
haben  die  Bühnenbilder  von  Hans  Schavernoch:  Raumfüllende
Projektionen  illustrieren  beziehungsreich  Schauplätze  und
geistige Haltungen: vergehende Barock-Herrlichkeit, aber auch
zeitgeistiger  Klimt-Jugendstil  für  die  Marschallin;
gusseiserne Dachkonstruktionen für den aufsteigenden Faninal,
der sich freilich zu gerne im Glanz herrschaftlichen Barocks
spiegeln würde. Und die Riesenrad-Gestänge des Praters drohen
hinter  einem  Beisl,  das  als  Illusionsarchitektur  unter
doppeltem  Aspekt  aufzufassen  ist:  In  seinem  imitierten
Realismus steht es für die Kulisse des Schmierentheaters, das
ebenso für den Lerchenauischen Gefoppten gespielt wird wie es
der Ochs selbst als tragikomischer Wiener Vorstadt – Don Juan
aufführt.

Sophie  Koch  (rechts,  als
Octavian) und Mojca Erdmann

http://www.salzburgerfestspiele.at/oper/der-rosenkavalier-2014


(Sophie).  Foto:  Monika
Rittershaus

Dass sich Harry Kupfer keiner Regie-Outrierung bedienen muss,
um seine Figuren in Ruhe und Tiefe zu entwickeln, wird auch
sichtbar. Intensive, beziehungsvolle Momente – wie die vor dem
Bild  herbstlich  kahler  Praterbäume  im  Nebel  in  Gedanken
versunkene  Marschallin  –  entstehen  nicht  im  unermüdlichen
Drang von Regisseuren, deutungswütig auch noch die marginalste
Szene mit Bewegung füllen zu müssen.

Für  dieses  Konzept  war  Krassimira  Stoyanova  die  passende
Besetzung: eine Marschallin, die in einem Moment jugendlich
spontan, im anderen abgeklärt, ja melancholisch wirkt. Auch
die feinen Mezzo-Lasuren ihrer positionssicheren Stimme, der
ruhevolle Atem der Legati, die ausgeglichenen Register, die
lyrische Innigkeit leuchten den Charakter einer Frau aus, die
nicht nur die eigene Jugend im Wissen um die Zeit schwinden
sieht.

Kupfer deutet den Epochenabschied fein aus, wenn er es am Ende
offen  lässt,  ob  nicht  der  dunkelhäutige  Chauffeur  ihres
Luxuswagens an die Stelle des Grafen Rofrano treten wird.
Kupfer gibt der Marschallin so einen Zug ins Ambivalente, der
sie ihrem Vetter Ochs annähert und ihre philosophische und
moralische Unfehlbarkeit mildert.

Den  „Walfisch“  gab  es
wirklich.  Das  Traditions-
Restaurant im Wiener Prater



ist  abgerissen;  auf  Hans
Schavernochs  Salzburger
„Rosenkavalier“-Bühne ist es
Schauplatz  des  Dritten
Aktes.  Foto:  Monika
Rittershaus

Mit Günther Groissböck rührt Kupfer auch an der überkommenen
Konzeption des Barons Ochs auf Lerchenau: Nicht der gemütliche
rotwangige  Tölpel,  sondern  ein  schneidiger,  gewandter  Typ,
skrupellos,  hochmotiviert,  wenn  es  darum  geht,  die
Frauenzimmer auf die vielerlei Arten, wie sie es (angeblich)
wollen, zu nehmen.

Die aufgemachten Striche in diesem ungekürzten „Rosenkavalier“
verdeutlichen die aggressive Sexualität dieses Vertreters der
Moderne,  der  Moral  auf  Konvention  eindampft,  die  nur  zu
beachten ist, wenn sie nützlich ist oder dem adligen Blute
dient.

Kupfer  braucht  keine  Braunhemden  oder  Hakenkreuze,  um  zu
zeigen, wohin der Weg dieser Moderne führt. Ochs ist einer
ihrer Protagonisten, und Kupfer zeigt nach dem so wundervoll
konzentriert wie virtuos inszenierten dritten Aufzug, dass der
Rückzug seiner Truppe – auch die keine lerchenauischen Tölpel,
sondern bedrohliche Schläger – keine Niederlage sein muss.

Melancholie des Abschieds –
und eines Neubeginns? Sophie



Koch  (Octavian),  Mojca
Erdmann  (Sophie)  und
Krassimira  Stoyanova
(Feldmarschallin)  im  Finale
des  „Rosenkavalier“.  Foto:
Monika Rittershaus

Groissböck  ist  Niederösterreicher  und  beherrscht  das  Idiom
perfekt, um dem Charakter seiner Figur Ausdruck zu geben; für
den Sänger gibt es noch Entwicklungspotenzial, nicht nur in
der Tiefe, auch in der Freiheit der Tonbildung.

Die Liste der luxuriösen Besetzung setzt sich fort mit Sophie
Koch,  wohl  derzeit  die  prominenteste  Darstellerin  des
Octavian, und Mojca Erdmann als selbstbewusst zu ihrem „Ich“
vordringender Sophie, deren kleiner Soubrettenstimme freilich
blühender Glanz und eine tadellose Höhe fehlt. Adrian Eröd
bestätigt als Faninal seinen Rang, für den er als Bayreuther
Beckmesser die Messlatte hoch gelegt hatte.

Andere blieben hinter ihren Möglichkeiten zurück, so Silvana
Dussmann als zu spitzstimmige Marianne Leitmetzerin, Rudolf
Schasching  als  Valzacchi  und  Stefan  Pop  als  italienischer
Sänger mit flackerndem Legato und dünn gefüllter Höhe.

Die Wiener Philharmoniker durften im wie zu Karajans Zeiten
hochgefahrenen Graben demonstrieren, wie vertraut sie mit dem
Strauss’schen Idiom umgehen. Franz Welser-Möst bemüht sich,
leider oft vergeblich, die Lautstärke zu zügeln, die Sänger
nicht zu verdecken. Er legt offen, etwa im Vorspiel, dass die
„Rosenkavalier“-Musik bei aller silbrigen Geschmeidigkeit und
süßen lyrischen Verführung auch mit „Salome“ verwandt ist.
Doch den schimmernden Glanz der Übergabe der „Silbernen Rose“
lässt er nicht geheimnisvoll-innig, das weltentrückte Terzett
am Ende nicht ätherisch enthoben aus dem Orchester fließen.
Ein handfester, kein subtiler „Rosenkavalier“: Welser-Möst hat
noch einen Weg vor sich, bis er die Deutungs-Raffinesse seiner
Vorgänger erreicht hat.



Metapher des Zufalls: Sergej
Prokofjews  „Der  Spieler“  in
Frankfurt
geschrieben von Werner Häußner | 22. August 2014
Dostojewskis „Spieler“ ist eine existenzielle Figur, die ein
Thema der großen russischen Literatur des 19. Jahrhunderts
zusammenfasst,  nämlich  die  Frage,  wie  sich  der  Mensch  im
Spannungsfeld von Mächten verhält, die er nicht beeinflussen
kann. Oder die auf seine Aktionen unberechenbar reagieren.
Tolstoi  hat  den  historischen  Zufall  in  seiner  ganzen
Absurdität in „Krieg und Frieden“ ausführlich thematisiert.
Wie heißen die Alternativen? Gottergebenheit oder Nihilismus?

Schon die Bibel wusste, dass sich Gott nicht zu einem für den
Menschen  einsichtigen  Sinnzusammenhang  zwingen  lässt:  Den
Guten kann es schlecht, den Schlechten gut gehen. Selbst für
den gläubigen Menschen, falls er nicht vollkommen naiv ist,
bleibt  der  dunkle,  unerklärbare  Rest  der  Geschichte,  das
strukturell Böse jenseits des moralischen Übels. Und Sergej
Prokofjews „Der Spieler“ ist eine Oper, die das Schicksal auf
den Spieltisch schleudert – selbst, wenn die Figuren in diesem
Reigen vordergründig logisch triumphieren oder scheitern.
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Die  alte  Babuschka:  Anja
Silja im Rollstuhl mit der
Aura  der  großen
Bühnendarstellerin.  Foto:
Monika Rittershaus

Wer triumphiert in diesem Stück, das an der Oper Frankfurt
eine  bezwingende  Neuinszenierung  erfuhr?  Nicht  die  Liebe,
nicht  das  Glück,  nicht  die  Berechnung.  Die  Kugel  auf  der
riesigen  leuchtenden  Roulette-Scheibe  von  Hans  Schavernoch
rollt gleichmütig und unberührt. Nur die alte Babuschka, eine
jener grotesk-unheimlichen Frauen aus Russlands literarischem
Erbe, könnte als Siegerin durchgehen, weil sie der Kugel ihren
Tribut zollt: Sie befeuert den blinden Zufall, indem sie ihr
ganzes Vermögen verspielt statt es zu vererben.

Ein anderer Schein-Sieger ist der Spieler selbst, Alexej, der
Hauslehrer des bankrotten Generals. Seine Glückssträhne – 20
Mal Rot hintereinander – aber ist die grelle Ouvertüre zum
letzten Akt seines existenziellen Unglücks: Da scheitert mehr
als die Liebe zu seiner Schülerin Polina, da scheitert ein
Mensch im Angesicht des Ungreifbaren: Schicksal und Liebe sind
unverfügbar, Geld rettet und richtet nichts.

Das  Leben  –  ein  Roulette:
„Der Spieler“ in der Szene
von  Hans  Schavernoch  in
Frankfurt.  Foto:  Monika
Rittershaus
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Die Bühne braucht einen solchen Kenner menschlicher Tiefen wie
Harry  Kupfer,  um  aus  der  spröden  Konversationsoper  das
packende Stück zu schaffen, das in Frankfurt zu sehen war. Mit
seiner auf die Personen konzentrierten Regie bespielt Kupfer
das  illustrierend-kommentierende  Bühnenbild  mühelos:  Hans
Schavernoch erinnert an Klinikflure und geheimnisvoll gläserne
Paläste, zeigt die glamourösen Sterne der Halbwelt und die
lautlosen Gefahren der Außenwelt. Die Katastrophe des Spielers
Alexej beschränkt sich nicht aufs Individuelle: Als er am Ende
die Pistole auf seine Schläfe richtet, schlägt ein Komet auf
der Erde ein – wie in Lars von Triers „Melancholia“.

Sinnloser
Geldregen:  Frank
van  Aken  in
Prokofjews  „Der
Spieler“  an  der
Oper  Frankfurt.
Foto:  Monika
Rittershaus

In Frank van Aken weckt Harry Kupfer den Darsteller und führt
ihn  zu  großer  Klasse:  Van  Aken  liefert  sich  an  die
Riesenpartie  aus,  singt  sie  psychologisch  durchdringend,
gestaltet  sie  spannungsreich  in  ihrer  Ambivalenz,  zwischen
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aussichtlos – und daher erst recht vorbehaltlos – Liebendem
und grotesk im Spielrausch Versinkendem. An der Seite dieser
grandiosen Sängerleistung kann kaum jemand bestehen, obwohl
Kupfer mit den allesamt vorzüglichen Frankfurter Darstellern
bewundernswert scharf beobachtete bizarre Typen formt.

Nur  eine  zieht  gleich:  Anja  Silja  als  Babuschka,  an  den
Rollstuhl gefesselt, kostet ihre Macht aus, auch wenn sie nur
eine negative ist. Ihr Geld bekommt niemand, eher überlässt
sie es dem blinden Lauf der Kugel: In dieser Szene triumphiert
die  absurde  Sinnlosigkeit  des  Geldes.  Siljas  Auftritt  ist
eingehüllt von der Magie einer Bühnenlegende – und dieser
auratische Glanz stimmt das Gehör für den Rest ihrer Stimme
milde und aufmerksam.

Später, wenn Frank van Aken seinen Gewinn über sich abregnen
lässt  und  in  einem  Haufen  Papiergeld  sitzt,  wird  dieser
Gedanke szenisch noch einmal überhöht und präzisiert: Polina,
das  prätentiöse,  undurchschaubare  und  in  der  Regie  wohl
bewusst uneindeutig belassene Weibchen, wirft dem hoffnungslos
verliebten  Alexej  sein  Geld  an  den  Kopf  –  einer  der
unverwechselbaren  Auftritte  der  wie  immer  in  ihrer  Rolle
lebenden Barbara Zechmeister.

Dank  Kupfers  Regiekunst  wirken  die  farcenhaft  stilisierten
Nebenfiguren nie übertrieben. Sie sind in ihrer Gier, ihrem
Wahn, ihrer Verfallenheit grotesk komisch (die diversen Damen
der Gesellschaft mit Claudia Mahnke als zynisch abgedrehter
Blanche), lächerlich tragisch (der alte General Clive Bayleys)
oder  schmierig  undurchsichtig  (Martin  Mitterrutzner  als
Marquis oder Sungkon Kim als Mr. Astley). Die Kostüme von Yan
Tax,  changierend  zwischen  historischen  Anklängen  und
flirrender  Eleganz,  unterstreichen  die  Charaktere.



Sebastian  Weigle.  Foto:
Wolfgang  Runkel

Mit dem Frankfurter Orchester bewegt sich Sebastian Weigle
wieder  einmal  auf  dem  Niveau,  das  er  durch  seine  Wagner-
Interpretationen,  aber  auch  mit  Humperdincks  „Königskinder“
oder  Korngolds  „Die  tote  Stadt“   markiert  hat.  Prokofjew
schenkt  den  Musikern  nichts:  Seine  Musik  kann  hitzig  und
auftrumpfend  sein,  bewegt  sich  aber  oft  in  komplex
konstruierten Klangmixturen, in denen solistische Präsenz und
ein  unbestechliches  Gehör  für  die  Partner-Instrumente  im
Orchester nötig sind. Weigle lässt diese rhythmisch verstörten
Farbgemische  so  bunt  vorüberziehen  wie  die  Lichter  in
Schavernochs  Bühnenprojektionen  (realisiert  von  Thomas
Reimer).  Prokofjew  kann  sarkastisch  kommentieren,  aber  die
Musik löst sich auch vom Geschehen und hat dann einen Zug zu
Hindemith’scher Autonomie.

Dass diese Oper so selten gespielt wird – in der Rhein-Ruhr-
Region  etwa  in  einer  Regie  Bohumil  Herlischkas  1980  in
Düsseldorf – ist nicht recht verständlich. Man darf auf eine
Wiederaufnahme  in  Frankfurt  hoffen,  nachdem  die  sieben
Vorstellungen ausverkauft waren. De Nederlandse Opera, die im
Moment Prokofjews „Liebe zu den drei Orangen“ spielt, kündigt
den  „Spieler“  für  die  kommende  Saison  an:  Premiere  der
Inszenierung von Andrea Breth ist am 7. Dezember 2013.

 

http://www.revierpassagen.de/16235/metapher-des-zufalls-sergej-prokofjews-der-spieler-in-frankfurt/20130304_1308/sebastian-weigle-dirigent

