
Raum  des  blauen  Wassers:
Piero Vinciguerra schafft für
Puccinis „Trittico“ in Essen
eine magische Bühne
geschrieben von Werner Häußner | 10. Februar 2022

Die Bühne von Piero Vinciguerra für
Giacomo  Puccinis  Dreiteiler  „Il
Trittico“ am Aalto-Theater Essen. Ein
magischer  Raum  von  Distanzierung,
Verklärung  und  Selbstentäußerung.
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(Foto: Matthias Jung)

Was wäre bei Giacomo Puccini denn ein anderes Thema, das drei
so unterschiedliche Opern wie in seinem „Trittico“ miteinander
verbinden könnte, wenn nicht die Liebe?

So trivial die Feststellung klingt – denn fast alle Opern
haben irgendetwas mit Liebe zu tun –, so grundlegend ist sie
für Puccinis Experiment, drei Werke zu einem „Triptychon“ zu
verbinden, die wie drei Flügel eines Kunstwerks einzeln stehen
und doch zusammengehören. Aber Regisseur Roland Schwab hat in
seiner  dritten  Inszenierung  am  Aalto-Theater  Essen  (nach
Verdis  „Otello“  und  Leoncavallos  „Pagliacci“)  eine  andere
Antwort: der Tod.

Schwab  entdeckt  also,  was  Puccini  in  seiner  letzten  Oper
„Turandot“  im  schmerzlichen  Scheitern  letztlich  bekräftigt
hat. Doch schon das „Trittico“ beantwortet die Frage Friedrich
Nietzsches, ob Liebe und Tod nicht Geschwister seien, in drei
Versionen: dem gewaltsamen Mord, dem verklärenden Übergang und
einem Satyrspiel mit dem Tod, dem Schwab durch den Suizid des
Buoso  zum  Beginn  von  „Gianni  Schicchi“  ein  verstörendes
Gewicht gibt. Aus dem Überdruss am Luxus – Buoso erschießt
sich am Rand eines mondänen Pools – keimt die zerstörerische
Gier nach Reichtum als Quelle materieller Völlerei. Von daher,
und verbunden mit dem Blick auf die außerordentliche Qualität
der Musik Puccinis, kann das „Trittico“ auf gleicher Höhe wie
Verdis  „Aida“  oder  Wagners  „Tristan  und  Isolde“  auf  das
unerschöpfliche Thema von Liebe und Tod blicken.

Die Scharniere zwischen den Werken interessieren Schwab bei
seiner Neuinszenierung des „Trittico“ am Essener Aalto-Theater
besonders.  Am  liebsten  hätte  er,  so  bekennt  er  im
Programmheft-Interview,  die  drei  Stücke  ohne  Pause
aneinandergehängt,  und  begründet  das  tiefsinnig  mit  der
Dreiteilung von Dantes „Göttlicher Komödie“: Der Beginn, „Il
Tabarro“,  als  Abgrund  der  Welt,  „Suor  Angelica“,  das
ungeliebte  Mittelstück,  als  das  „Purgatorio“,  den
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Reinigungsort.  Und  schließlich  „Gianni  Schicchi“,  die
rabenschwarze Komödie, als Verweis auf das Paradies. Abwegig?
Sicher nicht, denn die einzige Liebe, die eine Chance auf
Gelingen hat, ist die zarte, sich selbst sichere Beziehung
zwischen den jungen Menschen Lauretta und Rinuccio.

Zerstiebt Hoffnung wie Seifenblasen?

Heiko  Trinsinger  (Gianni  Schicchi),
Lilian Farahani (Lauretta) in „Gianni
Schicchi“. Foto: Matthias Jung.

Aber wer stärker ist, die Liebe oder der alles verbindende
Tod, wird in „Gianni Schicchi“ Bild und Szene virtuos in der



Schwebe gehalten. Zwar bekommt das kleine Luder Lauretta genau
das, was sie will, aber hinter dem fröhlich posierenden Paar
schäumen Seifenblasen auf. Und der Schelm Gianni Schicchi hält
eine  rote  Kugel  in  der  Hand,  die  während  des  gesamten
„Trittico“ als Chiffre in der Szene präsent war. Ist es der
Apfel der Eva, mit dem das Paradies unzugänglich und das Böse
in  der  Welt  wirksam  wurde?  Die  verbotene  Frucht,  die  den
Menschen „wie Gott“ um sich selbst wissend, frei, aber auch
der Mühsal unterworfen der Welt auslieferte? Und verheißt die
Leuchtschrift „Addio Speranza“ nicht auch auf die vergebliche
Liebesmüh‘? Die Hoffnung – addio, also „zu Gott“?

Schwab  arbeitet  gerne  (und  manchmal  zu  viel)  mit  solchen
symbolischen Fingerzeigen, mit chiffrierten Hinweisen. In „Il
Tabarro“ spielt ein Drehorgler einen verstimmten Walzer. Er
sollte in den beiden anderen Teilen wiederkommen – stummer
Repräsentant des Todes im Komödiantenkostüm und so ein Echo
des  „Leierkastenmannes“  Schuberts.  Das  Kleid  in  sanft
abgestuften Rosa-Tönen – die Kostüme sind Gabriele Rupprechts
sensible Schöpfungen – verbindet die Protagonistinnen der drei
Opern,  betont  das  Gemeinsame  der  Frauenfiguren,  die  bei
Puccini von Manon bis Liu stets zu Opfern verurteilt sind.

Wesentlich  getragen  wird  Schwabs  jeden  Realismus
transzendierende  Sicht  von  einem  großen  Wurf  Piero
Vinciguerras:  Für  diese  erste  komplette  Realisierung  des
Puccini-Dreiteilers  in  Essen  hat  der  international
erfolgreiche  italienische  Bildmagier  die  Bühne  mit  einem
riesigen Wasserbecken ausgefüllt. Doch was anderswo lediglich
zum  szenischen  Aufreger  taugte,  erhält  in  Essen  sinnliche
fassbare Bedeutung: Das Wasser wird selbst zum symbolhaften
Element von Zeit, Vergänglichkeit, Elendsstrom und Tränensee.
Selbst in „Il Tabarro“, in dem der Verismo und das Sozialdrama
Émile Zolas grüßen, illustriert es nicht das Ufer der Seine.
Und  in  Verbindung  mit  dem  meisterlich  eingesetzten  Licht
wandelt es den Raum zur Sphäre. Hier geht es nicht mehr um
Schauplätze, sondern um Seelenräume.



Das Licht schafft Verbindungen zwischen den Opern: Wenn Luigi
im „Tabarro“ bitter feststellt, das Leben habe keinen Wert
mehr, schimmert die Bühne in dem blauen Licht, das später
Schwester Angelica umfließt, wenn sie sich vergiftet. Dieser
Moment ist große Bühnenkunst: Der riesige Spiegel über der
Wasserfläche  senkt  sich  in  der  Hinterbühne  und  lässt  die
Zuschauer wie von oben auf die im Blau hingestreckte Angelica
blicken.  Der  Moment  des  Sterbens  als  Selbstentäußerung,
Transzendierung  und  Verklärung  wird  wie  selten  sinnlich
fassbar. So legt Schwab Spuren aus, die sich im Lauf des
Abends zu festen Banden zwischen den drei Teilen entwickeln.
Puccini hätte seine helle Freude gehabt.

Sänger garantieren musikalische Qualität

Das Aalto-Theater kann mit einer Riege von Sängern aufwarten,
die auch die musikalische Qualität des Abends garantieren.
Bettina  Ranch  etwa  spielt  als  Frugola  den  Frust  einer
derangierten  Schönheit  aus  und  streift  die  Spur  des
Naturalismus, ohne die Dichte der Szene zu durchbrechen. Als
Fürstin in „Suor Angelica“ repräsentiert sie – bezeichnend mit
der Chiffre des Lichts durch ihre Sonnenbrille spielend – die
eiskalte  Unerbittlichkeit,  die  empathielos  auf  das  Erbe
konzentriert  schon  die  Gier  der  Nachfahren  in  „Gianni
Schicchi“ präfiguriert. Jessica Muirhead ist ein Schatz im
Ensemble  des  Aalto-Theaters:  Die  ganze  Sensibilität,
Verletzlichkeit und innere Qual der ins Kloster verbannten
unehelichen Mutter legt sie für Schwester Angelica in ihre
freie, blühende, im Piano reich schattierende Stimme.



Der Tod zerreißt das begrenzende Gespinst und öffnet den
Raum:  Jessica  Muirhead  in  „Suor  Angelica“.  Foto:
Matthias Jung.

Marie-Helen Joël hat als Äbtissin und vor allem als Zita in
„Gianni  Schicchi“  stimmlich  sicher  unterfütterte,  szenisch
dichte Auftritte. Auch die kleineren Rollen sind niveauvoll
besetzt, etwa mit Liliana de Souza (Schwester Eiferin, La
Ciesca), Giulia Montanari (Genovieffa) oder Christina Clark
(Nella). Annemarie Kremer setzt als Giorgetta einen imposant-
kraftvollen  Sopran  ein,  aber  den  scharfen,  vibratoreichen
Tönen fehlt der sinnliche Schmelz einer Puccini-Stimme. Auch
Lilian Farahani ist als Lauretta nicht optimal besetzt: „O mio
babbino caro“, der Schlager des gesamten „Trittico“, erklingt
zu leicht, zu soubrettig, und ohne fließende melodische Bögen.

Mit Heiko Trinsinger als Michele („Il Tabarro“) und als Gianni
Schicchi kann sich das Aalto-Theater auf eine sichere Nummer
verlassen. Er erfasst trotz eines nicht so sehr italienisch
gefärbten Baritons die resignierte Trauer und den impulsiven
mörderischen Ausbruch eines Mannes, der ratlos zusehen muss,
wie ihm die immer noch geliebte Frau im Fließen des Schicksals



entgleitet. Dem Gianni Schicchi gibt er weniger die Eleganz
des  gewitzten  Betrügers  mit,  sondern  eher  virile  Kraft,
unbändige Komödiantenlust, aber auch einen Flash von Zynismus.

Sergey Polyakov (Luigi) und Annemarie Kremer (Giorgetta)
im ersten Teil des Abends, „Il Tabarro“ („Der Mantel“).
(Foto: Matthias Jung)

Sergey Polyakov ist ein standfester, zu kraftvollem Nachdruck
fähiger Luigi, der dennoch die drückende Trostlosigkeit seiner
Existenz  und  die  leise  Trauer  in  seiner  Leidenschaft  in
flexiblen Tönen auszudrücken weiß. Baurzhan Anderzhanov (Il
Talpa/Betto di Signa) fällt wie stets durch seine makellos
geführte Stimme und den Wohllaut seines kühlen, aber schön
abgerundeten  Timbres  auf.  Zu  hoffen  ist,  dass  Christopher
Hochstuhl aus dem Opernstudio NRW als Liedverkäufer künftig
nicht auf ein paar Sätzchen und stumme Auftritte beschränkt
bleibt. Zumal in „Gianni Schicchi“ machen die Sänger – mit
Carlos Cardoso als erfrischendem Rinuccio und Uwe Eikötter als
erfahrenem Gherardo – dem Begriff des „Ensembles“ alle Ehre.
Opern-  und  Kinderchor  des  Aalto-Theaters  unter  Patrick



Jaskolka bewältigen die schwierige Aufgabe, aus der Ferne und
in ungünstiger Aufstellung zu singen, mit solider Sicherheit.

Im Orchester erklingt ein „moderner“ Puccini

Am  Pult  der  Essener  Philharmoniker  waltet  diesmal  Roberto
Rizzi Brignoli, Generalmusikdirektor in Santiago de Chile und
häufiger Gast an Häusern wie der Mailänder Scala, Berlin,
Hamburg  oder  Stuttgart.  Er  präsentiert  einen  „modernen“
Puccini, bedacht auf Transparenz und genaues Nachzeichnen der
Komplexität von Puccinis Komposition. Das ist gerade für „Il
Trittico“ ein passender Zugang. In „Il Tabarro“ betont er nach
einem luftig-lockeren Beginn nicht die Qualitäten des Verismo-
Reißers, sondern die diskret schattierten Töne, die lyrischen
Momente,  in  denen  sich  die  verletzten  Seelen  musikalisch
äußern.

In  „Suor  Angelica“,  die  der  Operntradition  des  19.
Jahrhunderts am nächsten liegt, hätte man sich stellenweise
einen süffigeren Klang vorstellen können. Aber die Essener
Philharmoniker  bringen  das  mystische  Kolorit  zum  Leuchten,
funkeln  in  der  differenzierten  Instrumentierung  in  aparten
Farben,  spielen  Lyrisches  gelöst  und  ohne  Druck.  Beste
Voraussetzungen für die agile Musik des „Gianni Schicchi“, in
der die Moll-Klage ebenso geheuchelt klingt wie das heroische
Preislied auf Florenz, und in der sich die Philharmoniker
vergnügt  auf  punktierte  Details  und  schräge  Sprünge
kaprizieren. Eine Burleske mit schaurigem Hintergrund – der
Kreis ist geschlossen.

Vorstellungen am 13. Februar (mit Nachgespräch), 2., 20., 31.
März,  24.  April,  15.  Juni  2022.  Info:
https://www.theater-essen.de/spielplan/2022-02/iltrittico/6384
/



Keine  Erlösung:  Webers
„Freischütz“  als  ausweglose
Endlosschleife der Gewalt
geschrieben von Werner Häußner | 10. Februar 2022

Blutiges Kugelgießen: Maximilian Schmitt (Max) und Heiko
Trinsinger (Kaspar) in Webers „Freischütz“ am Aalto-
Theater Essen. Foto: Martin Kaufhold

Jetzt würde er gern wieder durch die Wälder und Auen streifen,
Max der Jägerbursche. Allein: Auf der Bühne des Essener Aalto-
Theaters ist der Wald zu einem einsamen dürren Ast verdorrt.
Und die Auen liegen hinter einem düsteren Dorfanger, umstellt
von schwarzen Haussilhouetten.

Ein „Exit“, wie mit Kreide an die Wand geschrieben, öffnet
sich da nicht. GOTT steht in Spiegelschrift an der Wand, neben
einem Kreuz. Den haben die Menschen also auch hinter sich
gelassen, die sich „in Güte und Liebe“ lustvoll gezwungener
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Gewalt  und  kollektivem  Sex  hingeben.  Allerlei  magischer
Krimskrams hilft nicht aus der Not: Das Pentagramma macht dem
Teufel  keine  Pein,  an  die  Wand  genagelte  Tierkörperteile
setzen keine rettende Kräfte frei. Und das Böse spricht erst
im Kollektiv und dann aus einem Wesen, das man im weißen Kleid
als die reinste Unschuld betrachten würde. „Hier bin ich.“

Heiko Trinsinger als Kaspar. Foto; Martin Kaufhold

Tatjana Gürbaca hat in Essen aus Webers „Freischütz“ eine
hoffnungslose Dystopie gemacht, aus der niemand entkommt. Das
Kreuz an der Wand, an dem erst Max am Pranger steht, später
Agathe  gebannt  wirkt,  ist  ein  Passions-,  aber  kein
Erlösungszeichen. Die Menschen wiederholen ihre Traumata, ihre
uneingestandene  Schuld,  ihre  verborgenen  Qualen.  Die
Wolfsschlucht  ist  kein  ferner  Ort,  sondern  Zentrum  der
Gesellschaft, die ihre verdrängten Erinnerungen ritualisiert
hat und von ihnen geschüttelt wird. Bis ins vierte Glied, so
sagt die Bibel, würden die Sünden der Väter gerächt – und was
damit gemeint ist, lässt Gürbaca auf der Bühne sehen: Die
Untaten ereignen sich wie in einer traumatisierten Seele immer



wieder. Gewalt und Erniedrigung in Endlosschleife.

Deutscher Wald oder Gefängnisdraht?

Am Ende kommt doch so etwas wie der „deutsche Wald“ zurück,
oder ist es die Projektion von Stacheldraht? Klaus Grünbergs
Bühne versinkt in einem schwarz-weißen Rauschen, aus dem sich
wie Erinnerungs-Blitzlichter Bilder und Szenen manifestieren
und wieder verschwinden. Gürbaca zertrümmert so die Erzählung
des glücklichen Endes. Wer da auf wen oder was seine Hoffnung
setzt, ist nicht mehr entscheidend. Der Weg hinaus ist ein
Gleis, das in graue Ferne führt.

Oder endet es, wie eine Äußerung Gürbacas im Programmheft
nahelegt,  in  Auschwitz?  Die  Romantik  als  Vorbereitung  des
deutschen Chauvinismus und letztendlich der Weltkriege und des
Völkermords  ist  die  These,  mit  der  die  Regisseurin  ihre
Inszenierung belädt und die sie mit der Projektion andeutet.
Doch es gibt noch ein szenisches Signal: Die weißen Rosen sind
erst zum Schluss zum Kranz gebunden: Es ist eine Totenkrone,
ein  Grabkranz  oder  was  auch  immer,  das  einsam  vor  der
schwarzen Bühne leuchtet. Rettung ist in dieser Welt nicht
möglich, vielleicht – das könnte man aus dem Rosenkranzmotiv
als vage Hoffnung herauslesen – in der jenseitigen?

Kugeln aus blutiger Brust

Die unauffälligste Gestalt in dieser unheilvollen Welt ist
Max: Sieht er den Probeschuss als Ausweg? Maximilian Schmitt
beschwört die Erinnerung an eine unbeschwerte Existenz und
seine Verzweiflung hingebungsvoll sorgfältig gestaltet und in
der Tongebung frei. Ihm wühlt Kaspar in der Wolfsschlucht mit
blutigen Händen die Freikugeln aus dem Körper, ein brutales
Bild der inneren Not, die den dunklen Jägerburschen treibt.
Heiko Trinsinger hat in seinem üppigen Bariton die abgründige
Farbe  der  Drohung,  den  grinsenden  Glanz  der  tückischen
Trinksprüche und den verächtlichen Sarkasmus eines Menschen,
der im Kampf ums Überleben alle Illusionen verloren hat – bis



auf die, Samiel könne einen Ausweg öffnen und ihm doch noch
die Frist verlängern.

Gürbaca  betont  die  im  Libretto  nur  angedeutete
Dreiecksbeziehung  zwischen  den  beiden  Männern  und  Agathe:
Kaspar tanzt am Ende des ersten Bildes mit ihr hinaus; in
„Leise, leise“ lösen sich Max und Kaspar aus dem Schatten der
Häuserzeile  zu  einem  surrealen  Trio  mit  Agathe.  Hoffnung,
Rettung verspricht sie sich wohl von Max, denn wenn all ihre
„Pulse  schlagen“,  packt  sie  einen  Koffer  –  eine  jener
Chiffren, die Gürbaca in überbordender Detailfülle einsetzt
und  die  später  in  den  „lebenden  Bildern“  des  Finales  den
Zuschauer  nur  noch  überfluten.  Rebecca  Davis  singt  eine
leichtgewichtige Agathe mit schlankem Ton, in den großen Bögen
mit angefochtener Substanz und einem soubrettigen Anklang, in
dem sich andeutet, was in forcierter Höhe bestätigt wird: Mit
der Fundierung der Stimme im Körper ist es nicht weit her.

Befeuerte Musik

Kilian im Soldatenrock (zeitlich nicht festgelegte Kostüme:
Silke  Willrett),  also  alles  andere  als  ein  des  Schießens
ungeübter Bauer, ist von Rainer Maria Röhr mit schneidend
greller  Stimme  passend  gezeichnet;  dem  Fürsten,  der  sich
vornehmlich um seinen Braten kümmert, gibt Tobias Greenhalgh
nachdrückliche  Sätze.  Kuno  (Karel  Martin  Ludvik)  und  die
Schlüsselrolle  des  Finales,  der  von  Christoph  Seidl
ansprechend  gesungene  Eremit,  sind  in  diesem  Konzept  zu
szenischer  Blässe  verurteilt.  Die  Brautjungfern  sind  ein
Haufen graumausiger, streng gekleideter, aggressiver Frauen,
aus  denen  Uta  Schwarzkopf  und  Helga  Wachter  solistisch
heraustreten. Auch Wendy Krikkens Ännchen kann szenisch kaum
Profil  gewinnen;  gesanglich  passt  ihre  frische,
leichtgewichtige  Stimme  eher  zu  ihrem  Auftritt  im  ersten
Aufzug als zur ironisch-dramatischen Schilderung von „Nero,
dem Kettenhund“.



Lustvolle Gewalt, aber „alles in Liebe und Güte“: Der
Chor  des  Aalto-Theaters  hat  im  „Freischütz“  eine
Hauptrolle. Foto: Martin Kaufhold

Mit Chor und Statisterie hat der Leiter der Wiederaufnahme,
Sascha  Krohn,  ganze  Arbeit  geleistet:  Die  exaltierte
Bewegungsregie  der  Wolfsschluchtszene  und  die  rasch
wechselnden  Positionen  in  den  Bildern  des  Finales
funktionieren. Auch musikalisch wirkt der Chor, einstudiert
von Jens Bingert, auf der Höhe. Die Premiere im Dezember 2018
hatte  Essens  GMD  Tomáš  Netopil  geleitet.  Bei  der
Wiederaufnahme – passend zum 200. Jahrestag der Uraufführung
des „Freischütz“ – steht sein Bremer Kollege Yoel Gamzou am
Pult der glänzend aufgelegten Essener Philharmoniker.

Der  Beginn  der  Ouvertüre  wirkt  zäh,  trotz  heftigen
Körpereinsatzes bleibt die innere Spannung zunächst mäßig. Das
ändert sich im Lauf des Abends, den Gamzou mit befeuernder
Leidenschaft und energischer Kraft bestreitet, ohne Details zu
übergehen  oder  sich  an  starren  Tempi  festzuhalten.  Der
Jägerchor  wird  bei  ihm  mit  betonter,  stampfender
Regelmäßigkeit  beinahe  zur  Parodie  eines  gemütvollen



Männergesangsvereins. Mit diesem „Freischütz“ reiht sich Essen
ein in die Bühnen, die in den letzten Jahren ambitionierte
Regieansätze und komplexe Deutungen eingesetzt haben, um den
Rang von Webers Oper als aktuelles Kunstwerk zu behaupten und
zu bestätigen.

Weitere Vorstellungen am 24. Oktober und 14. November.
Info: www.theater-essen.de

Reizender  Scherz  im
Stimmenglanz:  Richard
Strauss‘  „Rosenkavalier“
kehrt  ins  Aalto-Theater
zurück
geschrieben von Werner Häußner | 10. Februar 2022
Erstaunlich  frisch  für  eine  15  Jahre  alte  Inszenierung
präsentiert  sich  Anselm  Webers  „Rosenkavalier“  in  der
Wiederaufnahme  am  Aalto-Theater.
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Traum im Museum: Der „Rosenkavalier“ in der Inszenierung
von Anselm Weber aus dem Jahr 2004 ist wieder am Aalto-
Theater zu sehen. (Foto: Saad Hamza)

Wiederaufnahme-Spielleiterin  Marijke  Malitius  hat  mit  dem
Ensemble ganze Arbeit geleistet. Kulinarik wird nicht negiert,
aber Webers Traumlogik bricht Sentimentales und Nostalgisches
konsequent auf. So wird etwa der Mummenschanz des dritten
Aktes über die „Kreuzer-Komödi“ hinausgeführt und nicht nur
für den genarrten großsprecherischen Baron Ochs auf Lerchenau,
sondern  auch  für  die  Zuschauer  zum  unheimlich-skurrilen
Theater.

„Ist ein Traum, kann nicht wirklich sein“: Die Distanz zum
Geschehen hebt auch die Illusion einer ungebrochenen Rokoko-
Rückerinnerung des ersten Aktes auf, steigen die Figuren doch
aus den Vitrinen eines Museums: Rückwärtsgewandte Imagination
eines  spießigen  Aufsehers,  der  fotografierende  japanische
Touristinnen scheucht und sich – eine echte österreichische
Thomas-Bernhard-Figur  –  in  eine  bessere  Vergangenheit
zurückschwärmt, die ihn am Ende ungnädig gefangen nimmt. Der
Ochs auf Lerchenau, den er im Traum verkörpert, war eben doch
nicht die richtige Rolle für die anbrechende Moderne.



Der  Essener  GMD  Tomáš
Netopil. (Foto: Hamza Saad)

Bei  der  Premiere  2004  ein  Soltesz-Paradestück,  liegt  das
„Getöse um einen reizenden Scherz“ jetzt in den gestaltenden
Händen von GMD Tomáš Netopil. Er bevorzugt einen schlank-
gefassten  Ton,  führt  das  Orchester  präzise  und  hält  es
durchhörbar, hätte aber ruhig ausgeklügelter zupacken dürfen:
Nicht in den ausladenden Lautstärkegraden, die manchem Sänger
volle Kraft voraus abverlangen. Eher in der Flexibilität der
Tempi und Metren, deren Wiener Charme immer wieder hinter die
bewundernswerte  Präzision  zurücktreten.  Und  auch  im
Feinschliff der Klänge: Die Holzbläser im ersten Akt wirken
unspezifisch, fast beiläufig, und die berühmte Überreichung
der „silbernen Rose“ wird zu einem prosaischen Ereignis fern
ihres impressionistischen Zaubers.

Das  Ensemble  kann  sich  hören  lassen:  Michaela  Kaune  als
Feldmarschallin ist zu den schlank-transparenten Klängen des
Orchesters zunächst eine mädchenhafte junge Frau, gewinnt im
dritten Akt Reife und stimmlich opulenten Glanz. Karin Strobos
als Octavian, anfangs mit Kratzern in der Mezzo-Lasur, kann
sich  ebenso  profilieren  wie  Elena  Gorshunova:  Die
Schulmädchen-Anmutung  mit  Matrosenkleid  und  Stofftier  lässt
sie schnell hinter sich zugunsten einer stimmlich standfesten,
selbstbewussten  Sophie.  Karl-Heinz  Lehner  als  träumender
Museumswärter  gibt  den  Ochs  mit  genießerisch  ausgespieltem
Wienerisch und probater Klang-Substanz.



Szene  aus  dem  zweiten  Akt  mit  Heiko  Trinsinger  als
Faninal (Mitte). (Foto: Saad Hamza)

Heiko  Trinsinger  als  pomadig  frisierter  neureicher  Faninal
tritt stets gequält von seinen Ambitionen auf; seine Tochter
ist  im  Bühnenbild  von  Thomas  Dreißigacker  ein
Ausstellungsstück im Vitrinenschrank, der im noch unfertigen
Palais mit rauchenden Industrieanlagen an den Ursprung des
Reichtums erinnert. Carlos Cardoso als Sänger mit Schmelz,
aber auch Michal Doron als Annina und – wie schon 2004 –
Albrecht  Kludszuweit  als  Wirt  und  Rainer  Maria  Röhr  als
quirliger Intrigant Valzacchi tragen wie die vielen anderen
Rollen nebst einem soliden Chor zum glücklichen Eindruck des
Abends bei.

Weitere Vorstellungen am 22. März und 26. April, jeweils 16.30
Uhr. Karten: (0201) 81 22 200, www.theater-essen.de

 

http://www.theater-essen.de


Leuchtfeuer für die Moderne:
Die  Essener  Philharmoniker
und  Tomáš  Netopil  mit
Schönbergs  monumentalen
„Gurreliedern“
geschrieben von Werner Häußner | 10. Februar 2022
Mit einem Feuerwerk neuer Musik endete an diesem Wochenende
das Festival NOW!, das sich in den letzten neun Jahren zu
einem Hotspot der Erkundung aktueller Wege des Komponierens
entwickelt hat. Eröffnet haben es die Essener Philharmoniker
allerdings  mit  einem  „Klassiker“  der  Moderne,  mit  Arnold
Schönbergs monumentalen „Gurreliedern“.
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Tomás Netopil, Chefdirigent der Essener Philharmoniker.
Foto: Hamza Saad

Das Werk ist eines der seltenen Beispiele dafür, wie sich
Vergangenheit  und  Zukunft  der  musikalischen  Entwicklung  in
einem Moment treffen und einen Funken schlagen, der sich zum
Leuchtfeuer für eine ganze Generation entwickelt. Schönberg
fasst in dem knapp zweistündigen Zyklus die Gattungen Lied,
Musikdrama, Oratorium und Symphonie zusammen, führt mit seinem
Riesenorchester  (im  Original  80  Streicher,  50  Holz-  und
Blechbläser,  6  Pauken,  4  Harfen,  üppiges  Schlagwerk  und
Celesta) die Klangwelt Richard Wagners weiter, orientiert sich
im Prinzip der „entwickelnden Variation“ an Johannes Brahms,
arbeitet wie Engelbert Humperdinck mit dem Melodram und zeigt
mit  spätromantischer  Klangpracht  und  dem  Hinausrücken  aus
Tonalitätsgrenzen,  wohin  er  sich  auf  seinem  eigenen  Weg
vielleicht auch von Richard Strauss hat begleiten lassen.

Genießerisch ausgebreitete Klang-Raffinesse

Doch  mehr  noch  als  die  wegen  des  Aufwands  seltenen
Aufführungen haben nach der umjubelten Uraufführung 1913 in
Wien die Gurrelieder wohl die beteiligten, später bedeutenden
Komponisten  beeinflusst:  Anton  Webern  wirkte  1910  bei  der
ersten Teil-Uraufführung als Pianist mit; Alban Berg hat schon
vor der Uraufführung eine ausführliche Analyse vorgelegt. Und
wie  Franz  Schreker,  der  Dirigent  der  Uraufführung,  oder
Alexander  von  Zemlinsky  mit  ihren  raffinierten
Klangerfindungen mit Schönberg zusammenhängen, lässt sich im
Vorspiel  des  Oratoriums  nachvollziehen  –  zumal,  wenn  die
Raffinesse des Klangs so genießerisch ausgebreitet wird wie
von  den  Essener  Philharmonikern  unter  ihrem  Chef  Tomáš
Netopil.

Der  österreichische  Komponist,  Verlagsmitarbeiter  und
Schönberg-Schüler  Erwin  Stein  hat  mit  einer
aufführungspraktischen  Reduktion  viel  dazu  beigetragen,  die
Gurrelieder  zu  verbreiten.  Die  erste  in  Deutschland



entstandene Gesamtaufnahme – und erst die dritte überhaupt –
ist erst 1965 mit Chor und Symphonieorchester des Bayerischen
Rundfunks unter Rafael Kubelik erschienen. Heute haben jeder
Rundfunkchor  und  selbst  mittelgroße  Orchester  den  Ehrgeiz,
Schönbergs wegweisendes Werk aufzuführen.

Tomáš Netopil und das Orchester lassen sich im ersten Teil mit
größter Sorgfalt auf die Delikatesse des Klangs, auf die Magie
der entrückten harmonischen Erfindung und auf die allmähliche
dynamische  Entwicklung  hin  zum  pulsierenden,  verliebten
Schwärmen  von  Waldemar  und  Tove  ein.  Auch  der  Bruch  der
Atmosphäre – wenn Waldemar in „Es ist Mitternachtszeit“ den
Tod  vorausahnt  –  teilt  sich  in  exquisiten  Färbungen  im
Orchester mit. Die Sänger allerdings stoßen an ihre Grenzen:
Burkhard  Fritz  –  am  zweiten  Abend  für  Torsten  Kerl
eingesprungen  –  hält  seinen  kraftvoll-trockenen  Tenor  auf
gleicher, bleicher Tonlage.

Urgewaltig gesteigerte Klang-Eruptionen

Und Julia Borchert bleibt so vornehm lyrisch, dass man nicht
glauben möchte, von ihr demnächst in Hildesheim eine Isolde
hören zu können. Das Zentrum des Soprans bleibt matt, der
hymnische Aufschwung in ihrem letzten Lied, die verklärende
Todesnähe  des  „Tristan“  –  „So  laß  uns  die  goldene  Schale
leeren ihm, dem mächtig verschönenden Tod“ – wollen sich nicht
mitteilen. An der Position der Sängerin im Raum kann es wohl
nicht liegen, denn Deirdre Angenent setzt sich als Waldtaube
mühelos durch.

Der zweite Teil fiel dann erheblich ab: Die wild verzweifelte
Anklage  Gottes  formuliert  Burkard  Fritz  zwar  mit
durchsetzungsstarker  Energie,  und  Netopil  steigert  die
Ausfahrt der Toten zur „wilden Jagd“ mit orchestraler Verve
und satter Klanglichkeit. Doch für die ergreifende Klage, die
wehmütige Erinnerung und den Schmerz des Verlustes fehlen dem
Tenor  die  Farben  der  Stimme.  Und  das  Orchester  peitscht
Netopil so insistierend auf, das die kunstvolle Polyphonie,



die  unheimlich-verhaltenen  Töne  des  Geisterspuks,  auch  die
extremen Klangfarben, die Schönberg in bester Mahler-Manier
zum Einsatz bringt, in der Urgewalt einer entfesselten – und
dann  auch  undifferenzierten  –  Klangeruption  überwältigt
werden.

Die  Sänger  aus  dem  Essener  Opernensemble  halten  wacker
dagegen:  Heiko  Trinsinger  gestaltet  einen  stumpf-
abergläubischen  Bauern,  Albrecht  Kludszuweit  kleidet  Klaus
Narr  in  unerbittlich  grelle,  schneidend  artikulierte,
ironisch-bissige  Mahler-Klänge.  Marie-Helen  Joël  dürfte  als
Sprecherin dankbar für das Mikro gewesen sein, ansonsten hätte
sich ihr rhythmisch präziser, im Puls der Musik schwingender
Vortrag wohl kaum gegen das Orchester durchgesetzt.

Selbst den Höhepunkt des grandios geladenen Chorfinales lädt
Netopil mit einer orchestralen Massierung auf, die dem WDR
Rundfunkchor,  dem  Rhein-Main-Kammer-  und  Opernchor,  dem
Opernchor  des  Aalto-Theaters  und  dem  Philharmonischen  Chor
Essen  die  Dominanz  streitig  machen.  Über  dem  strahlenden
Sonnenaufgang schlagen die Wellen des Orchesters unerbittlich
zusammen.

Glücksmomente:  „Lohengrin“
zurück im Aalto-Theater
geschrieben von Werner Häußner | 10. Februar 2022
Für drei Vorstellungen kehrt Richard Wagners „Lohengrin“ ins
Aalto-Theater zurück. Und auch aus dem Abstand von über einem
Jahr und vor dem kritischen Blick auf die Wiederaufnahme kann
diese Produktion als eine der besten im Essener Repertoire
bestehen.

https://www.revierpassagen.de/49492/gluecksmomente-lohengrin-zurueck-im-aalto-theater/20180410_1255
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Szene  aus  dem  Essener
„Lohengrin“:  Heiko
Trinsinger (Telramund, Mitte
oben),  Jessica  Muirhead
(Elsa,  Mitte  unten),  Chor
und  Statisterie.  (Foto:
Forster)

Das liegt nicht allein an der komplexen Regie von Tatjana
Gürbaca, die dem Wunder Raum gibt, ohne es zu banalisieren
oder vorschnell zu erklären. Das liegt auch am Einsatz der
Essener Philharmoniker und ihrem GMD Tomáš Netopil. Und an
einem Ensemble, das nicht mit Luxusglamour aufwarten muss, um
musikalisch voll und ganz zu überzeugen.

Im Vergleich zur Premiere (4. Dezember 2016) hat Netopil seine
Lesart noch verfeinert: Die Mischungen des Klanges sind noch
detaillierter  modelliert,  die  Spannung  zwischen  schwebender
ortloser  Piano-Kultur  und  auftrumpfender,  blechglänzender
Pracht ist noch kühner ausgereizt.

Was  auf  der  anderen  Seite  auffällt,  ist  ein  Hang  zum
Ästhetisieren: Netopil setzt auf leuchtende, erfüllte Klang-
Ereignisse,  poliert  die  Konturen  und  ummantelt  das
Bedrohliche,  Verstörende  in  der  Musik  mit  schwarzem  Samt.
Lässt er wie in satten, markant ausmusizierten Momenten der
tiefen  Holzbläser  einen  expressiven  Ton  zu,  wird  er  zum
Ereignis. In der Dynamik greift er beherzt zu – aber es darf
ruhig einmal sein, dass die Stimme eines Sängers ins Orchester
gebettet ist, statt sich darüber zu erheben.

https://www.revierpassagen.de/39341/raum-fuer-das-wunder-wagners-lohengrin-fasziniert-am-aalto-theater-essen/20170101_1630


Bei  aller  Vorsicht  gegenüber  der  eigenen  Erinnerung  und
derartigen  Vergleichen:  Die  Elsa  Jessica  Muirheads  hat,
gemessen an der Premiere, Sicherheit und Reife gewonnen. Sie
strahlt  auch  im  tiefsten  Unglück  einen  Wesenskern
selbstbewusster Würde aus und lässt damit den existenziellen
Zusammenbruch am Ende umso tragischer erscheinen. Stimmlich
hat sie ihren strahlenden Ton gerundet und in dramatischen
Momenten und exponierten Höhen sicher im Körper verankert.

Sergey Skorokhodov, der Lohengrin auch am Mariinskij-Theater
in  Sankt  Petersburg  singt,  bringt  Leichtigkeit  und
italienischen Schmelz mit in die Partie und wird damit der
fragilen  Sanftheit  lyrischer  Bögen  ebenso  gerecht  wie  der
dramatischen  Attacke.  In  der  Gralserzählung  trifft  er  den
glanzvollen  Quartsprung,  der  das  heilige  Gefäß
charakterisiert, ebenso wie die schwebende Verzückung für den
Schimmer des Wunders.

Auf der Höhe seines Könnens agiert Heiko Trinsinger. Parallel
zu einer anderen großen Bariton-Partie, Heinrich Marschners
„Hans Heiling“, singt er am Aalto den Telramund und gestaltet
Trotz, Schmerz und Wurt dieses mehrfach genarrten, an der
Konsistenz seiner Weltsicht verzweifelnden Mannes auf sicherem
Fundament, mit präsentem Glanz und modellhafter Artikulation,
frei und strömend im Klang. Seiner Partnerin Rebecca Teem als
Ortrud fällt es nicht leicht, auf diesem Niveau mitzuhalten:
Dazu  ist  der  Ton  zu  wenig  frei  gebildet,  zu  erzwungen
emittiert, zu unfreiwillig grell im Timbre. Packende Momente
hat  sie  dennoch  immer  dann,  wenn  sie  sich  vokal  nicht
exponieren muss, sondern charakterisierend gestalten kann.

Frank van Hove singt einen milden König Heinrich, der sich
redlich, aber vergeblich bemüht, zu verstehen, mit welchem
Kraftfeld er es in Brabant zu tun bekommt; Karel Martin Ludvik
ist ein Heerrufer, der seine Stärke im Zentrum ausspielt. Der
Chor von Jens Bingert knüpft an seine überzeugende Leistung in
der Premiere an; Carolin Steffen-Maaß hat die auf präzises
Timing und deutliche Zeichensprache angewiesene Inszenierung



Tatjana Gürbacas für die Wiederaufnahme so einstudiert, dass
von entscheidenden Details der Personenregie bis zur Wirkung
der Massenszenen nichts als verloren bemerkt werden könnte.

Essen  hat  einen  „Lohengrin“,  der  sich  getrost  in  die
Konkurrenz  mit  anderen  Bühnen  werfen  kann.

Weitere Vorstellungen am 22. April und 6. Mai.

Alfried Krupp auf der Bühne:
Heinrich  Marschners  Bergbau-
Oper  „Hans  Heiling“  als
Ruhrgebiets-Familienstory  in
Essen
geschrieben von Werner Häußner | 10. Februar 2022

Zechenschließungen  drohen
und  Hans  Heiling  (Heiko
Trinsinger)  liebt  ein
Mädchen  aus  dem
Arbeitermilieu.  Foto:  Thilo
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Beu

Die  Schätze,  die  schliefen  in  ewiger  Nacht,  fördern  die
Erdgeister in Heinrich Marschners „Hans Heiling“ ans Licht –
den Menschen zum „Heil und Verderben“. Das „schwarze Gold“,
das dem Ruhrgebiet fast 200 Jahre lang Reichtum und Elend
gebracht hat, versiegt in diesem Jahr: Mit Prosper-Haniel in
Bottrop  schließt  am  21.  Dezember  2018  die  letzte
Steinkohlenzeche. So lag es für das Aalto-Theater nahe, sich
mit  Marschners  romantischer  Oper  an  den  vielfältigen
Aktivitäten  rund  um  das  Ende  dieser  Ära  zu  beteiligen.

Der  junge  Heinrich
Marschner.
Zeitgenössische
Lithographie.  Foto:
Archiv Häußner

Marschner wusste, worüber er Musik schrieb; er erinnerte sich
wohl an die Braunkohlenförderung rund um seine Heimatstadt
Zittau  und  den  traditionsreichen  Bergbau  im  benachbarten
Gebirge.

Regisseur Andreas Baesler und sein Bühnenbildner Harald B.
Thor  knüpfen  daran  an:  Sie  rücken  die  böhmische  Sage  vom
designierten König der Erdgeister, der auf die Erde flieht, um

https://www.revierpassagen.de/6314/%e2%80%9edies-scheusal-hier-%e2%80%93-ist-ein-vampyr%e2%80%9c-vor-150-jahren-starb-der-komponist-heinrich-marschner/20111214_1648


menschliche Liebe zu erlangen und dabei scheitert, eng an eine
Geschichte  aus  dem  Ruhrgebiet.  Und  decken  verblüffende
Parallelen auf: Hans Heiling wird zu Alfried Krupp von Bohlen
und  Halbach,  die  Königin  der  Erdgeister  schreitet  als
perlenbehangene  Mutterfigur  Bertha  Krupp  umher.

Zwei gescheiterte Verbindungen

Der  Konflikt  erinnert  an  die  Heirat  Alfrieds  mit  der
geschiedenen  Anneliese  Lampert  im  Jahr  1937.  Sie  mag  den
Krupp-Erben glücklich gemacht haben, war aber eine Ehe gegen
den Willen seiner Eltern. Nach drei Jahren trennte er sich –
wohl auf Betreiben der Mutter – von Frau und Sohn, übernahm
die Firma, führte aber ein zurückgezogenes, innerlich einsames
Leben.

Hans Heiling muss entsetzt erkennen, wie seine mit „rasendem
Verlangen“  geliebte  Anna  ihrem  unheimlichen  Bräutigam  aus
einer  anderen  Sphäre  immer  fremder  wird,  sich  in  der
Gesellschaft der einfachen Leute wohler fühlt und schließlich
(ihre wahren Gefühle erkennend und unter dem Einfluss der
Geisterkönigin  und  ihres  dämonischen  Gefolges)  Konrad
heiratet,  einen  einfachen  Mann  aus  ihrer  Schicht.

Die  herrschaftliche  Sphäre
der  Villa  Hügel  als  Reich
der Erdgeister, in dem die
Königin (Rebecca Teem) ihren
Sohn  Hans  Heiling  (Heiko
Trinsinger) vom Weg in der



Menschenwelt  abhalten  will.
Foto: Thilo Beu

Bis ins Detail arbeitet das Produktionsteam die Gleichsetzung
durch:  Gabriele  Heimann  lässt  sich  von  dem  bekannten
Familienporträt  der  Krupps  zu  nobel-dezenter  Nachkriegsmode
inspirieren. Der Chor trägt das Gewirk einfacher Leute aus den
sechziger  Jahren,  als  sich  die  Zechenstilllegungen
ankündigten, aber in dem im Bild zitierten Essener „Blumenhof“
bei  Tanztee  und  Schnitzeltag  das  gesellschaftliche  Leben
florierte.

Der gewaltige vertäfelte Saal der Villa Hügel kontrastiert mit
der  beengten  Stube  mit  Bett,  Kohleherd  und  Schwarz-Weiß-
Fernseher, in der Witwe Gertrud die Rückkehr ihrer Tochter
Anna bei nächtlichem Sturm erwartet. Gefeiert wird in einem
hohen, schmutzigweißen Raum, wie einst auf großen Zechen als
Lohnhallen oder Waschkauen zu finden. Dort spielt auch das
Bergwerksorchester  Consolidation  aus  Gelsenkirchen  in
schönsten Bergmannsuniformen das Glückauf-Lied.

Das Bergwerksorchester Consolidation aus Gelsenkirchen



wirkt auf der Aalto-Bühne mit. Foto: Thilo Beu

Popularmythen des Potts strapaziert

Couleur  locale  also  allenthalben,  liebevoll  entworfen.  Das
geht immerhin über die bloße Äußerlichkeit hinaus, wie sie
2008 in Essen in Wagners „Tannhäuser“ von Hans Neuenfels und
Reinhard von der Thannen bemüht wurde. Lästig wird’s dann
aber, wenn Hans-Günter Papirnik langwierige Dialoge in breiten
Ruhri-Slang überträgt und von der Brieftaube bis zum Karnickel
alle Popularmythen des Potts bemüht. Zur Sinnfindung tragen
derlei  biedere  Anleihen,  wie  wir  sie  aus  missglückten
Operettenabenden  kennen,  nichts  bei.

Unheimliche  Heimeligkeit:
Die Wohnung von Annas Mutter
Gertrud  erinnert  an  die
Verhältnisse  im  Ruhrgebiet
in  den  Sechziger  Jahren.
Foto:  Thilo  Beu

Auch im ehrgeizig gedachten dramaturgischen Ausbau knirschen
die  Stempel.  Die  Bergleute-Metapher  funktioniert  noch
einigermaßen:  Unter  Tage  sind  die  Arbeiter  mit  Helm  und
Grubenlampe die Geister, die ihren König zurückhalten wollen
und  deshalb  gegen  die  Verbindung  mit  einem  Menschen
opponieren.  Oben  demonstrieren  sie  mit  Spruchband  und
Schildern  gegen  Stilllegungen  und  damit  gegen  den  Krupp-
Heiling aus der Oberschicht.



Grenzen der soziologischen Sicht

Aber  wenn  Anna  in  der  neusachlichen  Sechziger-Jahre-Villa
ihres noblen Bräutigams im „Zauberbuch“ blättert und maßlos
erschrecken soll, aber nur die Vorhänge wehen wie in einem
schlechten  Gruselfilm;  wenn  in  der  von  Marschner  genial
konzipierten Arie „An jenem Tag“ Hans Heiling plötzlich in
türkisgrünes  Licht  getaucht  ist,  wenn  im  nächtlichen  Park
rotes  Hilfslicht  die  Erscheinung  der  „Geister“  beglaubigen
soll, ist sichtbar, wie das Konzept Baeslers an seine Grenzen
kommt. Der Konflikt erschöpft sich eben nicht in der Klassen-
Herkunft  seiner  Protagonisten,  lässt  sich  soziologisch  nur
oberflächlich  beschreiben.  Eher  wäre  danach  gefragt,  die
Konstellationen  psychologisch  zu  erschließen  oder  die
romantische  Doppelnatur  eines  Hans  Heiling  überzeugend  zu
dechiffrieren.

Noch eins ist schade: Die bemühte Verortung in der Region
rückt Marschners allzu selten gespielte Oper in die Ecke einer
Ausgrabung, die man gerade mal aus passendem Anlass auf den
Spielplan  setzen  kann.  Mitnichten:  Schon  in  den  siebziger
Jahren haben Aufführungen in Frankfurt, Zürich oder Bielefeld
die innovativen musikalischen Errungenschaften Marschners und
die dramatische Qualität des Librettos von Eduard Devrient
erwiesen. Dass „Hans Heiling“ auf der Bühne selten zu erleben
ist – zuletzt am Theater an der Wien und in Regensburg –
spricht nicht gegen die Oper, sondern eher gegen routinierte
Spielplan-Bastler.

https://onlinemerker.com/regensburg-hans-heiling/


Der  Dirigent  der  Premiere
von  „Hans  Heiling“,  Frank
Beermann,  bei  einer  Probe.
Foto: TuP Essen

Frank  Beermann  und  die  Essener  Philharmoniker  machen  die
Qualität der Musik hörbar – und lassen nebenher erfahren, wie
ungeniert sich etwa der Bayreuther Meister Richard Wagner bei
Marschner  bedient  hat,  dessen  Oper  er  1833  brandneu  in
Würzburg mit einstudiert und den er später in seinen Schriften
höhnisch niedergemacht hat.

Dirigent Beermann setzt auf eine aufgehellte, vor allem zu
Beginn  im  Tempo  etwas  zu  rasche  Lesart,  auf  brillant-
durchsichtige Bläser und schlanke, manchmal zu wenig betonte
Streicher.  Aber  in  Szenen  wie  dem  unerhört  expressiven
Melodram der Gertrud, in den bedeutenden Arien von Heiling und
Anna oder in den auffallend großräumig konzipierten Finali
kehrt er die vielgestaltige und farbenreiche Musik heraus und
zeigt, dass sich Marschner vor Zeitgenossen nicht verstecken
muss.

Bedauerlich,  dass  der  spätere  Hannoveraner  Hofkapellmeister
nie wieder ein so zündendes Libretto gefunden hat: In späteren
Jahren beklagt er sich bitter über die Qualität der Opern-
„Dichtungen“. Aber über die Qualitäten seiner Musik lässt sich
nichts aussagen. Opern wie „Des Falkners Braut“, „Das Schloss
am Ätna“ oder „Der Bäbu“ kennt einfach kein Mensch mehr, und
die Forschung ist über tradierte Allgemeinplätze auch kaum
hinausgekommen.

Bewährtes Ensemble im Einsatz

Das Aalto-Theater setzt bei den Sängern auf sein bewährtes
Ensemble und fährt in den meisten Partien gut damit. Heiko
Trinsinger fügt mit „Hans Heiling“ seinem breiten Repertoire –
das  etwa  auch  Marschners  „Vampyr“  umfasst  –  eine  weitere
wichtige Bariton-Rolle hinzu. Wirkt die fordernde Höhe anfangs

https://www.revierpassagen.de/48586/schuerfen-im-schoss-der-erde-interview-mit-dem-dirigenten-frank-beermann-zur-premiere-von-hans-heiling-in-essen/20180210_1214


noch etwas erzwungen und fest, steigert sich Trinsinger in der
früher  noch  in  Wunschkonzerten  und  Arienabenden  beliebten
große Szene „An jenem Tag“ überzeugend, befeuert den brennend
schmachtenden  Ton  des  rasend  Verliebten,  verliert  sich  in
seine  Rachefantasien,  falls  Anna  –  was  später  ja  auch
geschieht – ihm die Treue bräche. Als Darsteller bleibt er in
der steifen Rolle des Außenseiters in allen Welten; am Ende
bricht er als Entwurzelter zusammen und löst eine Sprengung
aus: Im Hintergrund fliegt in historisierendem Schwarz-Weiß
ein Zechengebäude in die Luft, stürzen Fördergerüste ein –
eine Projektion, die Heilings innere Katastrophe nachzeichnet:
Den Wunsch, diese Welt hinter sich zu lassen, die ihm kein
Heil, aber bitteres Verderben brachte.

Psychologisches Meisterstück in der Musik

Oft unterschätzt wird die Figur der Anna, die Jessica Muirhead
vor Soubretten-Putzigkeit bewahrt. Die Rolle entwickelt sich
vom leichten Tonfall der jungen, noch recht naiven Tochter zu
den dramatischen Linien einer jungen Frau, die sich und ihrer
wahren Gefühle bewusst wird. In der Stimme beglaubigt Muirhead
diesen Weg in leuchtendem Ton, in der Gestaltung der Rolle
lässt  sie  die  Regie  in  diesem  Punkt  eher  im  Stich.  Auch
Bettina  Ranch  als  Gertrud  erfasst  das  Spektrum  der  Figur
zwischen  den  angedeutet  buffonesken  Zügen  der  Mutter,  die
ihrer Tochter die reiche Partie zuschanzen will, und des im
Melodram vom Unbewussten ins Erkennen wandernden Schrecken –
ein  stimmlich  einfühlsam  nachgezeichnetes  psychologisches
Meisterstück in Marschners Musik.

Jeffrey Dowd ist über den Konrad längst hinaus: Statt seines
reifen  Tenors,  dem  in  der  Höhe  Glanz  und  Frische  fehlt,
bräuchte es ein jugendliches Timbre für den Liebhaber und
Retter Annas. Rebecca Teem orgelt als Königin der Erdgeister
nach  schlechter  Wagner-Manier  –  das  bedeutet  flackernde,
bisweilen gewaltsame Tonemission, und eine monochrome tour de
force. Teem ist freilich nicht die einzige Sängerin, die mit
dieser Partie ihre Probleme hat: Den Typ des dramatischen,



aber schlank-beweglichen Soprans mit strahlender Höhe, wie ihn
etwa auch Rezia in Webers „Oberon“ fordert, gibt es kaum mehr.
Karel Martin Ludvik und Hans-Günter Papirnik stehen ihren Mann
an der Seite des forschen Konrad.

Der  Opernchor  des  Aalto-Theaters  wirkt  in  der  Szene  der
Erdgeister anfangs noch dünn und inhomogen – liegt das an der
breiten Aufstellung im Hintergrund? –, findet aber schnell
seine bewährte Form, für die Jens Bingert als Chordirektor in
allen Stilformen einsteht.

Heinrich Marschners Oper „Hans Heiling“ steht bis Juni auf dem
Spielplan  in  Essen.  Am  10.  März  um  19.05  Uhr  wird  die
Aufzeichnung aus dem Aalto-Theater auf Deutschlandradio Kultur
übertragen, am 1. April um 20.04 Uhr auf WDR 3. Eine CD-
Aufnahme ist geplant.

Raum für das Wunder: Wagners
„Lohengrin“  fasziniert  am
Aalto Theater Essen
geschrieben von Werner Häußner | 10. Februar 2022

Das  Wunder  wird  sinnlich

https://www.revierpassagen.de/39341/raum-fuer-das-wunder-wagners-lohengrin-fasziniert-am-aalto-theater-essen/20170101_1630
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erfahrbar: Der Schwan (Aron
Gergely)  und  Lohengrin
(Daniel  Johansson).  Foto:
Forster

Der Zusammenbruch ist vollkommen. Elsa, entleibt im blutigen
Hochzeitsgewand,  Ortrud,  weinend  über  dem  Sarg  des  toten
Telramund. Der Herzog von Brabant, ein blindes Kind, das in
einer Uniform über die Bühne torkelt. Der Rückzug Lohengrins
ist  nicht  das  Ende  eines  wundersam  romantischen
Liebesmärchens,  sondern  die  Katastrophe  einer  haltlos
zurückgelassenen Gesellschaft. Was da bleibt, ist der Krieg:
Ein  Bischof  in  vollem  Ornat  segnet  die  Soldaten  König
Heinrichs, lässt sie von Messdienern beweihräuchern. Wo die
wahre Transzendenz verbannt ist, macht sich die falsche breit.

Tatjana Gürbaca hat am Aalto Theater Essen Richard Wagners
„Lohengrin“ in einer klugen, komplexen Regie an die Gegenwart
angenähert, ohne die Deutungswege der letzten Jahre weiter
auszutreten,  aber  auch  ohne  in  die  Extreme  verstiegenen
Überbaus zu flüchten oder das Heil in der Rückkehr zu Opulenz
und Konvention zu suchen. Das ist bei einem permanent über-
inszenierten Komponisten wie Wagner ein Kunststück. Gürbaca
liest also das Märchen vom gescheiterten Schwanenritter nicht
als Künstlerdrama – wie es Äußerungen Wagners nahelegen –, sie
inszeniert  keine  bloß  politische  Parabel,  sondern  sie
versucht, dem „Wunder“ Raum, Sinn und Deutung zu geben.

Ein Vorhaben, das bei einer konsequent säkularisierten Sicht
auf  Wagners  rätselvolle  Oper  kaum  durchzuhalten  ist.  Der
Einbruch einer metaphysischen Sphäre in die Welt der Brabanter
ist  so  fundamental  für  das  Stück,  dass  weder  die  tapfere
Negation noch die Reduktion auf den – durchaus vorhandenen –
Aspekt einer charismatischen Politik tragfähig sind. Wagner
selbst  beschrieb  „Lohengrin“  als  Berührung  einer
übersinnlichen Erscheinung mit der menschlichen Natur. Ohne
diesen  Aspekt  ist  etwa  der  Sinn  des  Frageverbots  nicht



erschließbar.

Mit unglaublicher Präzision gespielter Kind-Schwan

Gürbacas Bühnenbildner Marc Weeger baut ein beängstigend enges
Gebilde ins Zentrum der Bühne, eine weiß strahlende Treppe,
begrenzt von hohen Wänden, viel zu eng für die Massen, die
sich  auf  den  Stufen  drängen  und  formieren.  Lohengrins
Erscheinen vollzieht sich unspektakulär. Er ist ein Mensch wie
alle, den Silke Willrett in Mantel und Hut steckt und damit an
die unbehausten dämonischen Figuren der romantischen Oper wie
Marschners Hans Heiling oder Wagners Holländer erinnert. Ihm
wird ein Kind von oben herab zugereicht, das als „Schwan“
erklärt wird. Telramund und Ortrud sind die einzigen, die sich
aus dieser begrenzten Sphäre herausbegeben – auch das schon
ein  signifikantes  Detail.  Telramund  fällt,  als  der  Kleine
einen  Arm  hebt:  Die  transzendente  Macht,  die  Lohengrin
begleitet, bewirkt sein Verderben.

„Lohengrin“  in
Essen:  Jessica
Muirhead (Elsa) und
Aron  Gergely  (Der
Schwan).  Foto:
Forster



Mit diesem Kind-Schwan, von Aron Gergely mit unglaublicher
Präzision gespielt, holt Gürbaca das „Wunderbare“ sinnlich in
das  Stück,  zeigt  sein  Wirken,  die  eng  mit  der  Person
Lohengrins  verbunden  ist,  aber  sich  nicht  völlig  mit  ihm
identifizieren lässt. Während Elsa und die Menge den Sieg
bejubeln, klettert der Kleine nach oben und geht unbeachtet
ab.

Den zweiten Aufzug inszeniert Gürbaca als eine subtile Studie
über die Psychologie von Macht und Abhängigkeit, beginnend mit
dem grellen Licht, das auf Ortrud fällt, während das Orchester
in dunkel-fahlen Holzbläserfarben mit Quinte, Tritonus und der
Paralleltonart fis-Moll das reine A-Dur der Gralssphäre in
Frage stellt. Und gipfelnd in der Aktion Telramunds, der die
beengte Bühnenskulptur aufdrückt und den verwundert staunenden
Menschen das weite, unergründliche Schwarz des Raums öffnet.
Telramund,  der  nicht  versteht,  was  da  in  seine  rational
geordnete, schlüssige Weltsicht eingebrochen ist, packt das
Kind, schüttelt es so verzweifelt, als wolle er die Antwort
aus dem Körperchen herauszwingen. Aber der Kleine geht zu
Lohengrin, der den Zweifel noch einmal besiegen kann.

Im dritten Aufzug wird das nicht mehr möglich sein: Gürbaca
macht  die  Unvereinbarkeit  der  Welten  des  Grals  und  des
Herzogtums Brabant, des Göttlichen und des Irdischen, oder –
so  Wagner  –  des  Wunders  und  der  Liebe  sinnlich  greifbar.
Lohengrin kann die Frage nach „Nam‘ und Art“ nicht zulassen,
denn das Metaphysische, das er repräsentiert, wäre mit keiner
Sprache jemals umfassend und damit wahr zu beschreiben – es
entzieht sich dem definierenden Wort. Elsa aber muss die Frage
stellen, will sie die Liebe ernst nehmen, die – auch hier sei
Wagner zitiert – nach Erkenntnis strebt und das Wesen des
Geliebten ergründen will.

Diese tragische Unvereinbarkeit darzustellen, gelingt Gürbaca
eindrucksvoll. Wenn Lohengrin sich Elsa zuwendet – zum ersten
Mal allein! –, legt er das Kind am oberen Rand der Stufen des
weißen Raumes ab. Aber der „Schwan“ warnt, als sich Elsa und



Lohengrin zur ersten Umarmung nahekommen, wälzt sich von Stufe
zu Stufe auf Elsa zu.

Die Interaktion des Paares ist ständig auf den Bezugspunkt
dieses lebendigen Symbols des Wunderbaren bezogen – und als
die verhängnisvolle Frage gestellt ist, streckt der Kleine den
Arm aus („Der Schwan, der Schwan!“), nimmt Lohengrin an der
Hand – und der Raum dreht sich: eine riesige, schwarze Treppe
mit viel zu hohen Stufen, verbaut mit Baumstämmen, als sei ein
Scheiterhaufen zu errichten. Ein bezwingendes Bild trostlosen
Zusammenbruchs.

Detaillierte und vielschichtige Personenführung

Gürbacas  Regie  überzeugt  nicht  nur  auf  dieser  Ebene
metaphorischer  Darstellung;  die  Regisseurin  löst  auch  den
Anspruch an eine detaillierte, vielschichtige Personenführung
ein, der die meisten ihrer bisherigen Arbeiten – auch die
nicht so gelungenen – ausgezeichnet hat. Die Ortrud von Katrin
Kapplusch etwa ist kein wildes Biest, sondern eine zunächst
rational  abwägende,  sich  dann  in  ihre  politische  Vision
steigernde  Frau,  die  am  Ende  erkennt,  dass  der  Rückzug
Lohengrins die Katastrophe schlechthin ist und einen Moment
rührender  Solidarität  mit  Elsa  zeigt.  Heiko  Trinsinger
gebärdet sich desto gewalttätiger, je schmerzhafter er seine
eigene  Ohnmacht  erfährt,  gespeist  aus  einem  fast  schon
tragischen  Nichtverstehen,  das  ihm  die  Sphäre  Lohengrins
verschließt.



Eindrucksvolle
Darsteller:  Heiko
Trinsinger
(Telramund)  und
Katrin  Kapplusch
(Ortrud).  Foto:
Forster

Mit  Jessica  Muirhead  hat  das  Aalto  Ensemble  eine  Elsa  in
seinen Reihen, die sich darstellerisch die Rolle nahezu ideal
erarbeitet  hat:  Vom  verschüchterten  Opfer  eines
undurchschaubaren  Verhängnisses  bis  zur  selbstbewusst
fragenden Liebenden und zur hoffnungslos gestrandeten Existenz
überzeugt ihr Spiel, ihre Erscheinung, ihre Körpersprache. Ihr
kristalliner Sopran betont die mädchenhaften Züge der Figur,
zeigt sich klangschön von der besten Seite, wo helles Piano
und sanftes Mezzoforte gefragt ist. Die dramatischeren Momente
des  zweiten  und  dritten  Akts  lassen  den  schlanken  Ton
bisweilen eng werden. Die Stimme ist an ihre Grenze geführt,
wird aber nicht überfordert.

Katrin Kapplusch punktet als Ortrud, wo sie die Klänge des
Schmeichlerischen,  des  Höhnischen,  aber  auch  den  Tonfall
lapidarer  Grausamkeit  und  intellektueller  Schärfe  trifft.
„Entweihte Götter“ wirkt nicht durch die Wucht einer großen
Stimme, sondern durch den aggressiv-gefährlichen Ton, in den



Kapplusch diese Paradestelle kleidet. Eine durch und durch
fesselnde Gestaltung.

Heiko Trinsinger dagegen hat die vokale Wucht, um Wut und
Verzweiflung  des  Telramund  herauszuschleudern.  Manchmal
geschieht das mit viel Druck, den einzusetzen der Sänger nicht
nötig hätte. Sobald die Töne frei gebildet werden, tragen sie
die ausgezeichnete Artikulation, die jedem Wort Gewicht und
Ausdruck gibt.

Almas  Svilpa  porträtiert  den  König  Heinrich  mit  einem
untrüglichen Bass-Fundament einen in seinem ehrlichen Bemühen
nicht  unsympathischen  König;  Martijn  Cornet  stößt  als
Heerrufer an deutliche Grenzen. Daniel Johansson als Lohengrin
schafft  den  Spagat  zwischen  lyrischer  Noblesse  und
dramatischer  Attacke;  er  singt  mit  konzentriertem,  stets
sauber  geführtem  Ton,  auch  in  der  Gralserzählung  mit
abgesicherten Piani. Vor allem ist er auch ein Darsteller, bei
dem  stimmliche  Expressivität  und  szenische  Aktion
korrespondieren.

Tomás  Netopil,  Chefdirigent
der  Essener  Philharmoniker,
überzeugt  mit  Wagners
„Lohengrin“.  Foto:  Hamza
Saad

Was  Tomáš  Netopil  und  die  Essener  Philharmoniker  leisten,
könnte  man  ein  unfassbar  hehres  Wunder  nennen  –  aber  die



Beschreibung hinkt, weil dieser „Lohengrin“ auf ein Niveau
aufsetzt, das sich immer wieder als zuverlässig und stabil
erweist.

Das  Orchester  meistert  jede  Hürde  mit  großer  Klasse,  die
Streicher  sind  in  den  offenen  Stellen  ganz  bei  sich,  die
Holzbläser haben bezaubernde Momente en masse, das Blech trägt
nie  dick  auf  oder  drängt  sich  vor.  Netopil  zaubert  das
Vorspiel  wie  eine  Vision  reinsten  Klangs  ohne  räumliche
Verortung, erfasst aber auch, wie sich der Klang in Rhythmus
und  Melodie  verdichtet,  tariert  das  allmählich  wachsenden
Crescendo mit Gespür für die Innenspannung aus. Das Vorspiel
zum  dritten  Aufzug  hat  Energie  und  Leuchtkraft,  ohne  zu
schmettern.

Netopil trägt auch die Sänger, erstickt sie nie im Klang und
kann so die Subtilitäten von Wagners Partitur darstellen, ohne
auf der anderen Seite Glanz und Pracht zu verraten. Das war
Orchesterglück auf Spitzenniveau – und Essen hat damit klar
gemacht,  dass  sich  andere  Opernhäuser  der  Region  durchaus
strecken müssen, um da mitzuhalten.

Nicht zu vergessen ist der Chor von Jens Bingert, überzeugend
nicht nur in Momenten treffsicherer Präzision, sondern auch in
einer differenziert ausgehörten Staffelung des Klangs und in
der Vielfalt dynamischer Nuancen.

Mit  diesem  „Lohengrin“  hat  Essen  nach  dem  „Parsifal“-
Fehlschlag am Ende der Ära Soltesz wieder einen Wagner im
Repertoire, der szenisch wie musikalisch keinen Vergleich zu
scheuen braucht.

Die  nächsten  Vorstellungen:  7.  und  11.  Januar,  26.  März,
1.April  2017.  Info:
http://www.aalto-musiktheater.de/premieren/lohengrin.htm

Das Aalto-Theater hat ein Wagner-Spezial-Abo aufgelegt: Zum
Gesamtpreis  von  50  Euro  können  die  Vorstellungen  am  25.
Februar (Tristan und Isolde) und 1. April 2017 (Lohengrin),



jeweils um 18 Uhr, besucht werden. Erhältlich ist das Abo
unter Tel.: (0201) 81 22 200.

Nächste Premiere einer „Lohengrin“-Inszenierung in der Region:
Samstag,  15.  April  2017,  im  Theater  Krefeld.
http://www.theater-kr-mg.de/spielplan/inszenierung/lohengrin/.
 

„Tristan  und  Isolde“  in
Essen:  Peter  Schneiders
meisterliches Dirigat
geschrieben von Werner Häußner | 10. Februar 2022

Licht-Raum  in
abgründiger
Schwärze:  Klaus
Grünbergs
Bühnenraum  für
„Tristan  und
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Isolde“  fasziniert
immer wieder. Foto:
Matthias Jung

Hätte  dieser  Liebestod  doch  alleine  im  Orchestergraben
stattgefunden!  Musikalisch  geformt  von  Peter  Schneiders
kundiger  Hand,  aufblühend  aus  einem  delikaten  Piano  zu
fiebrigem Glanz, transparent, geschmeidig und klangvoll, in
leuchtender  Ekstase  auf  dem  Höhepunkt  der  dynamischen
Entfaltung.

Aber zum Schlussgesang von „Tristan und Isolde“ gehört die
Stimme – in Essen diejenige von Evelyn Herlitzius. Und die
allseits  gefeierte  Sängerin  brach  am  Aalto-Theater  in  der
letzten  der  drei  „Tristan“-Vorstellungen  dieser  Wagner-
Jubiläums-Spielzeit  den  magischen  Moment  des  Verströmens
herunter auf höchst irdisches Buchstabieren.

Herlitzius  hatte  schon  die  Premiere  von  Barrie  Koskys
Inszenierung unter Stefan Soltesz 2006 gesungen. Es war ihre
zweite Isolde nach Chemnitz – und die erste vor international
relevanten Bühnen wie Dresden, Wien, Berlin. Bei ihrem Essen-
Debüt lobte die Kritik ihre vokale Risikobereitschaft, ihren
bedingungslosen Einsatz. Das stimmt auch für 2013, nur: Evelyn
Herlitzius hat darüber vergessen, dass Isolde nicht nur ein
Parforceritt im Zeichen von Forte- und Fortissimo-Anspannung
ist. Der erste Akt geriet mit überbordender vokaler Gewalt zu
einem Schrei-Duell mit der schönstimmigen, nur manchmal in der
Höhe spitzen Martina Dike. Und der „Liebestod“ begann nicht
„mild und leise“ – und setzte sich fort im Versinken und
Ertrinken  in  riesigen  Tönen,  weit  abgekehrt  von  sauberer
Artikulation, flexiblem Legato oder sinnlichem Strömen.

Im zweiten Akt zeigte sich, dass allen prachtvollen Volumens
zum Trotz der Kern der Stimme im Mezzoforte nicht erfüllt
fließend, sondern flackernd gespannt klingt. Der Gegensatz zu
Jeffrey Dowd, der sich bemüht, den Tristan lyrisch grundiert
und entspannt zu singen, kann nicht größer sein: Zwei Stimmen,



die im Duett nicht harmonieren, zumal Dowd die leuchtend-
expansive  Höhe  nicht  aufbringen  kann.  Mit  kluger  Ökonomie
bewältigt das bewährte Essener Ensemblemitglied den dritten
Akt, lässt sich nicht zum Forcieren hinreißen und kleidet so
die  Sehnsuchtsverzweiflung  Tristans  eher  in  resigniert
gedämpfte als in aufbrausend gewaltige Klänge.

Resignation  und
Hingabe:  Jeffrey
Dowd (Tristan) und
Heiko  Trinsinger
(Kurwenal)  im
dritten Aufzug von
„Tristan  und
Isolde“  in  Essen.
Foto: Matthias Jung

Mit Liang Li präsentierte sich ein neuer König Marke, der die
Partie aus einem kantablen Ansatz heraus gestaltet, aber hin
und wieder den Ton nicht ausreichend fokussiert. Vielleicht
kommt die Partie für den Bass, der einen mustergültigen Banco
im Essener „Macbeth“ gesungen hat, noch zu früh. Tadellos
Heiko Trinsinger, der die Rolle des Kurwenal szenisch wie
musikalisch weiter verinnerlicht hat: Überzeugender als früher
lässt er den Klang strömen, bildet kraftvolle Höhe statt mit



gestautem mit freier gehaltenem Atemfundament. Die sorgende
Zuwendung zu dem tödlich getroffenen Freund Tristan und das
bedingungslose Einstehen für sein Leben haben in Trinsingers
Gestaltung berührende Größe.

In den von Wagner weniger ausgiebig bedachten Partien kann das
Aalto-Theater  auf  bewährte  Sänger  zurückgreifen:  Albrecht
Kludszuweit als kultiviert singender Hirte, Mateusz Kabala als
klischeeferner Melot, Rainer Maria Röhr als Seemann und Thomas
Sehrbrock als Steuermann. In der szenischen Wiederaufnahme gab
sich  Frédéric  Buhr  alle  Mühe,  die  Intentionen  Koskys  zu
reanimieren.  Dennoch:  Klaus  Grünbergs  Bühne  mit  dem  in
riesenhafter Schwärze schwebenden Licht- und Erzähl-Raum ist
das Plus dieser Produktion, die Kosky nach einigen modisch-
überflüssigen  Sexual-Errationen  im  ersten  und  einer
sorgfältigen, aber wenig pointierten Personenregie im zweiten
und dritten Akt unschlüssig enden lässt.

Peter  Schneider.
Foto:  TuP/Vivianne
Purdom

So  bleibt  als  prägender  Eindruck  das  meisterliche  Dirigat
Peter Schneiders. Lange Erfahrung, eine intime Kenntnis der
Partitur, Achtsamkeit für die Sänger prägen seine Auffassung.



Schneider knüpft an der intensiven Arbeit von Stefan Soltesz
an, der die drei „Tristan“-Vorstellungen ursprünglich als Gast
an seinem langjährigen Stammhaus dirigieren sollte, aber alle
Aalto-Auftritte abgesagt hat. Auf die Essener Philharmoniker
ist Verlass: von der genau ausgehörten Streicher-Balance über
die konturscharf zugeschnittenen prominenten Bläser-Momente,
den solistischen Glanz bei Hörnern oder Holzbläsern bis hin zu
Andreas Goslings elegisch-intensivem Englisch Horn.

Schneider  nutzt  dieses  „Kapital“  für  einen  schlanken,
fließenden Duktus der Musik, für bewegte Tempi – die nur im
zweiten Aufzug die Holzbläser für einige Momente hastig wirken
lassen – und für einen aufgelichteten Mischklang, der Details
nicht zudeckt, aber auch nicht über Gebühr heraushebt und
damit die Rundung des Klangs beeinträchtigt. Der dritte Aufzug
beginnt mit der schmerzlich intensiven Tönung durch die tiefen
Streicher  und  begeistert  durch  exquisit  kultivierte  Piano-
Schattierungen  und  die  Kunst  des  Übergangs  –  wie  sie  bei
Schneiders letztem „Tristan“-Dirigat 2012 in Bayreuth schon zu
bewundern waren. Wie hätte Wagner reimen können? In diesem
„Tristan“ webt Wunder ein wissender Weiser.


