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Ein  Ort  unheimlicher  Vorgänge  ist  der  Leuchtturm  in
Peter Maxwell Davies‘ Oper am Theater Duisburg. Auf dem
Bild  Roman  Hoza  (Blazes/2.  Offizier),  Sami  Luttinen
(Arthur/3. Offizier), Adrian Dwyer (Sandy/1. Offizier).
(Foto: Anne Orten)

Peter  Maxwell  Davies  dürfte  gewusst  haben,  worüber  er
schreibt: Der Komponist lebte bis zu seinem Tod 2016 auf den
Orkney-Inseln. Er kannte die Nächte, in denen der Sturm ums
Haus heult, der Regen prasselt, das Meer brüllt. Oder wenn
Nebel bleiern und grau alle Geräusche in unheimlicher Dämpfung
erstickt, die Schwärze der Nacht sich mit den Ausgeburten der
eigenen Phantasie zu monströsen Ängsten verbindet.
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Der „Leuchtturm“ ist so ein Ort, dessen massive Mauern kühn
den Elementen trotzen, ohne dem Menschen in seinem Innern
Schutz geben zu können – Schutz vor den Gespenstern in der
Seele, Schutz vor dem Unberechenbaren im Anderen, Schutz vor
der „Bestie“ des eigenen Wahns oder des Meeres – wer weiß?

Davies‘  Kammeroper  „The  Lighthouse“,  1980  beim  Edinburgh
Festival uraufgeführt, 1984 in Gelsenkirchen nachgespielt und
bis in die 2000er-Jahre vielfach neu inszeniert, spielt mit
solchen  Ängsten.  In  bester  englischer  Gruselgeschichten-
Tradition berichtet sie vom rätselhaften Verschwinden dreier
Leuchtturmwärter, ein historischer Fall aus dem Jahre 1900,
als  ein  Versorgungsschiff  ein  Leuchtfeuer  auf  den  äußeren
Hebriden  verlassen  vorfand.  Der  Fall  blieb  ungeklärt,  die
Umstände des Verschwindens der Männer mysteriös.

So wenig damals eine Erklärung gefunden wurde, so wenig löst
sich das Geschehen in den 75 Minuten Oper. Trieb jemand oder
etwas die Männer in den Wahnsinn? Erhob sich gar die von den
Wärtern beschworene unheimliche Bestie im Sturm aus dem Meer,
ein Loch-Ness-Ungeheuer der Nordsee? Wurden sie Opfer ihrer
eigenen  Wahnvorstellungen,  der  Gespenster  aus  ihrem
Unterbewusstsein? Brachten sie sich gegenseitig um, getrieben
von den Furien ihrer Vergangenheit? Kamen sie in der kochenden
Sturmsee ums Leben? Oder waren die Offiziere des Schiffes an
ihrem  Verschwinden  nicht  schuldlos?  Deren  Aussagen  sind
widersprüchlich und unklar. Sie scheinen mehr zu wissen als
sie aussprechen. Davies‘ Libretto ist ein Meisterstück, in
seiner unheimlichen Vieldeutigkeit vergleichbar mit „The turn
of the screw“ von Henry James, auf dem Brittens gleichnamige
Oper  basiert  –  ebenfalls  ein  Stück,  bei  dem  man  vor
Gespenstern  nicht  sicher  ist.

Eine herausfordernde Aufgabe für Haitham Assem Tantawy, der
die  75minütige  Oper  als  ersten  Teil  eines  Doppelabends
inszeniert. Er hat sich für sein Regiedebüt an der Deutschen
Oper am Rhein in Duisburg das geheimnisvolle Stück gewünscht,
das  er  während  seines  Studiums  in  Karlsruhe  kennengelernt



hatte. In „The Lighthouse“ fasziniert ihn, wie ein tatsächlich
stattgefundenes  Ereignis  mit  Mythos,  Tiefenpsychologie  und
Philosophie verbunden wird. „Davies hat eine Tür aufgemacht
für das Übernatürliche, auch für die inneren Traumata der drei
verschwundenen  Leuchtturmwärter.“  Zudem  spielt  die
Prophezeiung der Tarot-Karten im Stück für seine Inszenierung
eine Rolle. Doch auch Tantawy lässt das Ende rätselhaft offen.

Emotionale Kraft, ausgeprägte Theatralik

Debüt  an  der
Rheinoper: Dirigent
Killian  Farrell.
(Foto:  Andrew
Bogard)

Mit dem zweiten Teil des Abends hat „The Lighthouse“ erst
einmal nichts zu tun – außer, dass beide Stücke von englischen
Komponisten stammen: Henry Purcells „Dido and Aeneas“ ist rund
300 Jahre früher entstanden. Für den Dirigenten des Abends ein
reizvoller Kontrast: Killian Farrell, in Irland geboren, sieht
nicht nur das Meer als gemeinsames Element. „Je mehr ich mich
mit den Stücken beschäftige, desto mehr Verbindungen finde
ich. Beide Opern sind in ihrer Komposition sehr auf das Drama
konzentriert, beide haben eine große emotionale Kraft und eine



ausgeprägte Theatralik.“ Farrell ist auch begeistert von der
Bühne von Matthias Kronfuß: „Sie reflektiert die Innenwelt und
setzt viele fantastische Effekte klug und reizvoll ein.“ Das
sei  wichtig  für  das  Stück  mit  seiner  atmosphärischen,
geräuschhaft malenden, psychologisch vertiefenden, aber auch
sperrigen,  nicht  äußerlich  illustrierenden  Musik.  Killian
Farrell, seit 2023 Generalmusikdirektor am traditionsreichen
Staatstheater Meiningen, debütiert mit dem Doppelabend an der
Deutschen Oper am Rhein.

Begegnung im Computerspiel

Dido  und  Aeneas  in  der  virtuellen  Welt:  Morenike
Fadayomi (Zauberin), im Hintergrund Charlotte Langner
(Geist) und Anna Harvey (Dido). (Foto: Anne Orten)

„Dido  and  Aeneas“  ist  für  Regieassistentin  Julia  Langeder
ebenfalls  die  erste  selbständige  Inszenierung  an  der
Rheinoper. Sie erzählt die Geschichte aus dem trojanischen
Sagenkreis als heutige: Dido und Aeneas treffen sich in einer
virtuellen Welt. „Ich habe mich schwer getan mit dem Gedanken,



dass  sich  eine  so  starke  Frau  und  Königin  wie  Dido  aus
Liebeskummer umbringt.“ So fragt Langeder, was heutige Gründe
für  einen  Suizid  sein  können,  und  findet  Depressionen,
psychische Erkrankungen, aber auch Hass und Mobbing im Netz.
„So  kam  ich  über  Cybermobbing  und  unsere  wachsende
Abhängigkeit  von  der  virtuellen  Welt  auf  die  Idee,  die
Begegnung  der  beiden  Menschen  in  einem  Computerspiel
‚Karthago‘  stattfinden  zu  lassen.  Beide  Figuren  sind  bei
Vergil ja auch von den Göttern fremdgesteuert, ähnlich wie
Avatare im Computerspiel. Dido und Aeneas treffen sich in
meiner Inszenierung nie in der Realität.“

Die  Premiere  des  „englischen“  Doppelabends  mit  „The
Lighthouse“  und  „Dido  and  Aeneas“  findet  am  Freitag,  7.
Februar,  19.30  Uhr  im  Theater  Duisburg  statt.  Weitere
Vorstellung gibt es am 9. Februar (15 Uhr), 21., 23. Februar,
2. März (15 Uhr) und 5. März 2025. Tickets unter (0203) 283 62
100 oder im Internet unter www.operamrhein.de
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Joyce DiDonato als Irene in Georg Friedrich Händels
„Theodora“ 2021 in der Philharmonie Essen. (Foto: Sven
Lorenz)

Kaum  merklich  schwebt  der  Ton  im  Saal,  nimmt  allmählich
Gestalt an, verdichtet sich, klingt erfüllt und leuchtend –
und dann schwingt er sich auf das Wort und trägt es in den
Raum. Joyce DiDonato stimmt die Klage der verlassenen Königin
Dido an.

Der Tod ist ihr ein willkommener Gast: Aeneas, der Held aus
dem  gefallenen  Troja  hat  sie  verlassen,  folgt  einem
vermeintlichen  Befehl  der  Götter.  Bei  Henry  Purcell,  dem
genialen Musikmagier aus dem alten England, bleiben die Götter
außen vor: Der Spruch, der Aeneas zur Abreise nötigt, ist das
Blendwerk von Hexen, deren Entzücken das Böse und deren ganze
Kunst die Missetat ist.

Dagegen steht in Purcells Oper „Dido and Aeneas“ die edle,
erhabene  Gestalt  der  leidend  verzweifelnden  Königin.  Joyce
DiDonato, die im letzten Jahr mit ihrem Programm „Eden“ ihre
nach wie vor stupende Gesangskunst präsentiert hat, schlägt
als Dido in der Essener Philharmonie erneut den gut gefüllten
Saal in ihren Bann. Der Geräuschpegel im Publikum nähert sich
der Nullmarke, eine fallende Nadel würde Lärm verursachen.



Die  Amerikanerin  aus  Kansas  verbannt  all  die  verbreiteten
„barocken“ Stimmchen mit ihren harten, scharfen Tönen, ihrem
körperlosen  Timbre,  ihren  gläsernen  Höhen  und  ihrem
dünnstimmigen  Legato  ins  Schattenreich  der  Gesangskunst.
Obwohl auch sie manchen Ton verhalten flach ansetzt, ist sie
nie in der Gefahr, Körper und Klangfülle zu verlieren. Ihre
Technik  ermöglicht  ihr  eine  schier  unbegrenzte  Palette
klanglicher  Valeurs;  sie  kann  den  Ton  eindunkeln  oder
strahlend aufblühen lassen, ohne sein Ebenmaß zu stören. Die
Intensivierung  des  Klangs  erreicht  sie  nicht  durch  Druck,
sondern mit entspanntem Steigern. Und obwohl die Stimme von
Natur aus eher zu wenigen Farben im helleren Spektrum neigt,
kann  DiDonato  dank  ihrer  Flexibilität,  ihrer  bewussten
Deklamation und einer tadellosen Vokalisation alles erreichen,
was Emotion und Atmosphäre einer Szene erfordert. Sehnsucht,
Kummer, zaghafte Liebe, Klage und seelische Verletzung drückt
sie  mit  einer  Stimme  aus,  die  schimmert  wie  Silber  und
leuchtet wie Gold.

Schade  eigentlich,  dass  an  ihrer  Seite  niemand  aus  dem
Solistenensemble  so  wirklich  mithalten  kann.  Man  hört
gepflegtes, präzises Singen, aber vor den erfüllten Tönen der
Primadonna verblassen die korrekt gebildeten Phrasen, fallen
die Limits der anderen Stimmen umso deutlicher auf. Außer
Konkurrenz ins Rennen geht dabei Beth Taylor, weil sie die
üble Zauberin, die Widersacherin der karthagischen Königin,
als beinah shakespearisches Giftweib mit prallem Theaterleben
erfüllt. Auch die beiden flankierenden Hexen, Alena Dantcheva
und Anna Piroli, tragen nach Kräften zu dem infernalischen
Trio bei – und erinnern in ihrem Gekreisch und Gelächter sogar
an  Benjamin  Brittens  „Auntie“  und  ihre  beiden  Nichten  im
„Peter Grimes“.

DiDonatos Aeneas ist Andrew Staples, ein Muster an exakter
Musikalität  und  sorgfältiger  Deklamation.  Sein  Tenor  ist
scharf  fokussiert,  beweglich  und  so  sanft,  aber  auch  so
schneidend wie Aluminium. Dass sich in diesem kalten Feuer die



Wärme eines Liebenden nur schwer entfacht, ist verständlich.
Fatma  Said  (Belinda),  die  Vertraute  Didos,  ist  ein
Musterbeispiel dafür, wie einer an sich wunderschönen Stimme
mit  dem  Schimmer  eines  klassisch  ausgewogenen  Timbres  die
belcanteske  Abrundung  fehlt.  Sie  neigt  zu  kopfigen  Tönen,
einem unentspannten Ansatz und gezwungen wirkendem Klang. Mit
dieser Technik sind ihr immerhin die „geläufige Gurgel“ und
eine  meist  präzise  ausgestochene  Intonation  möglich.
Eindrucksvoll der junge Counter Hugh Cutting als Geist; noch
etwas befangen und trocken im Klang die Stimme des Seemanns
Laurence Kilsby.

Carissimis gefeiertes Oratorium

Die  „Diva“  hatte  ihren  Auftritt  erst  im  zweiten  Teil  des
Konzerts; im ersten überließ sie ihrem Tenorpartner Andrew
Staples und dem Chor des Ensembles „Pomo d’oro“ das Feld für
eines der gefeiertsten Oratorien des 17. Jahrhunderts, Giacomo
Carissimis „Historia di Jephte“. Die Geschichte des biblischen
Feldherrn Jephta aus dem Buch der Richter erinnert an die –
u.a. von Mozart veroperte – Geschichte Idomeneos: Wie der
griechische Kämpfer gegen die Trojaner gelobt Jephta, im Fall
einer siegreichen Rückkehr aus dem Feldzug gegen die Ammoniter
das erste zu opfern, das ihm vor seiner Haustür begegnet – und
das wird zu seinem Entsetzen seine einzige Tochter sein.

Carissimi  kleidet  diesen  biblischen  Reflex  auf  religiös
motivierte Menschenopfer in eine vielgestaltige, farbenreiche,
sich ökonomisch auf eine halbe Stunde beschränkende Musik voll
Anmut und volltönender Harmonik. Maxim Emelyanychev leitet das
Orchester „Il Pomo d’oro“ ohne großen gestischen Aufwand. Die
Musiker leisten sich, etwa in den Kornetten und Posaunen,
manche Flüchtigkeiten. Für den großen Saal der Philharmonie
wirken  die  Streicher  etwas  unterbesetzt.  Aber  der
Ensembleklang,  vor  allem,  wenn  die  Harmonien  sorgfältig
ausbalanciert  erklingen,  lässt  fahrige  Details  wieder
vergessen.



Der Chor mit den üblich schrillen Sopranen findet zu erhabenem
Pathos. Als Jephte ist Andrew Staples ein dramatisch bewegter
Gestalter; auch Carlotta Colombo als seine namenlose Tochter
bildet  Töne  und  Phrasen  mit  Gespür  für  die  dramatische
Situation, könnte aber in der heroischen Leidensbereitschaft
ihrer Klage einen körperhafteren Klang einsetzen. Der Beifall
setzt zögernd ein: War das Publikum gelangweilt oder gebannt?
Carissimis Musik jedenfalls würde Letzteres verdienen.

Endlich  Dortmund:
Ruhrtriennale-Konzert  in  der
Jugendstilhalle  der  Zeche
Zollern
geschrieben von Rolf Pfeiffer | 5. Februar 2025

MusicAeterna  aus
Perm beim Auftritt
in  der  Dortmunder
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Jugenstil-Halle
(Foto:  Martin
Steffen/Ruhrtrienna
le)

Es  hat  wirklich  lange  gedauert.  2002  fand  die  erste
Ruhrtriennale  statt,  die  Anfänge  des  Westfälischen
Industriemuseums reichen in die 80er Jahre zurück. Doch erst
in diesem Jahr haben die beiden kulturellen Großprojekte des
Reviers intensive Berührung miteinander.

Das  wohl  berühmteste  Gebäude  des  Museums,  die  jüngst
renovierte  Jugendstilhalle  der  Zeche  Zollern  in  Dortmund-
Bövinghausen,  wurde  zum  Aufführungsort  für  ein  bewegendes
Konzert von „MusicAeterna“ aus Rußland. Neben viel Bochumer
Jahrhunderthalle und Duisburger Landschaftspark und etlichen
weiteren,  vorwiegend  im  westlichen  Ruhrgebiet  gelegenen
Spielstätten (was sämtlich nicht zu kritisieren ist) nun also
endlich auch Dortmund. Und einmal mehr ist man geneigt, dem
Intendanten des Festivals Johan Simons dafür zu danken, daß er
keinen  Spielstättentunnelblick  entwickelt  hat  und  sich  dem
ganzen Ruhrgebiet in erfreulicher Offenheit annähert.

Künstler aus Perm

Die  Künstler  kamen  aus  Perm,  gelegen  etwa  1150  Kilometer
Luftlinie nordöstlich von Moskau (wie Wikipedia zu entnehmen
ist).  Doch  die  ersten  Permer  (sagt  man  so?)  bei  der
Ruhrtriennale waren sie nicht, letztes Jahr schon spielte das
Permer  Opernorchester  zu  Simons’  „Rheingold“-Inszenierung
druckvoll  auf.  Die  Damen  und  Herren  in  ihren  strengen,
bodenlangen  schwarzen  Gewändern  entstammen  dem  Permer
Opernchor. Unter Leitung von Vitaly Polonsky widmen sie sich
in der Formation „MusicAeterna“ („ewige Musik“) christlichen
Chorgesängen und haben auf diesem Feld große Bedeutung.



Vitaly  Polonsky  leitet  den
Chor  MusicAeterna  (Foto:
Martin
Steffen/Ruhrtriennale)

Mäßige Akustik

Am Anfang und am Ende des 90-minütigen Chorabends, den ein
abnehmendes  Tageslicht  durch  die  großen  Fenster  der
Maschinenhalle  stimmig  durchleuchtete,  stand  Thomas  Tallis’
„Spem in alium“ (nur annähernd korrekt übersetzt als eine
religiös  grundierte  „Hoffnung  auf  anderes“)  –  zu  Beginn
dargeboten aus der Ferne im hinteren Hallenbereich, am Schluß
auf der Bühne direkt vor dem Publikum.

Fraglos entfalten Klangdarbietungen an verschiedenen Punkten
in einem großen Raum, in Kirchen zumal, durch Hall und Echo
unterschiedliche ästhetische Valeurs; die Maschinenhalle indes
tat dem Vortrag aus weiter Ferne nicht gut. Sie ist eben nicht
als Konzertsaal konzipiert worden, und etliches an Klang und
Differenzierung verbröselte deshalb irgendwo zwischen nackten
Wänden und funktionalem Stahlfachwerk der Deckenkonstruktion.
Besser, noch ein Satz zur Akustik, war der Vortrag direkt vor
Publikum,  wenngleich  auch  hier  der  Raum  an  seine  Grenzen
stieß. Wäre der Chor eine Lautsprecherbox, würde man sagen,
daß sie bei großen Lautstärken erheblich klirrt (fachlich:
hoher „Klirrfaktor“). Vielleicht könnte man für anspruchsvolle
Konzerte noch etwas nachbessern.
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Chorgesang  bei  abendlichem
Tageslicht  in  der
renovierten  Halle  (Foto:
Martin
Steffen/Ruhrtriennale)

Begeisternde Filmmusik

Wenn auch der mittelalterliche Gesang „Spem in alium“ von
Thomas Tallis dem Abend seinen Titel gab, war doch ein anderes
Werk  eindrucksvoller:  György  Ligetis  quasi  zeitgenössisches
„Lux Aeterna“, ein vermeintlich ununterbrochener Sangesklang
mit verstörenden Höhenverschiebungen im Vierteltonbereich, die
in  ihrer  ungleichmäßigen  polyphonen  Darbietung  eigentümlich
instabil wirken. Man kennt den Gesang aus dem Film „Odyssee im
Weltraum“ von Stanley Kubrick, in dem der Raumschiffcomputer
HAL  Größenphantasien  entwickelt  und  verrückt  spielt.  Eine
kongeniale Filmmusik, dem Göttlichen nah.

Weitere Komponisten des Abends waren Henry Purcell und Alfred
Schnittke,  und  ich  bitte  um  Nachsicht,  wenn  ich  mich  wg.
unzureichender Kompetenz nicht an einer weiteren Würdigung der
Darbietungen versuche.

Das  unvermeidliche  Drumherum  bei  Konzerten  an  besonderen
Spielstätten  –  Parkplatzsituation,  Wegweisungen,  Toiletten,
etc. – war gut organisiert, kein Grund zu Klagen. Auch deshalb
steht zu hoffen, daß es bei der nächsten Ruhrtriennale wieder
Konzerte in der Zollern-Halle geben wird.
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