GroRe und Grenzen: Oper uber
Kardinal Galen und seinen
Widerstand im Dritten Reich
in Minster uraufgefihrt

geschrieben von Werner Haullner | 3. Juni 2022

Andreas Beckers Buhne fur ,Galen” am Theater Munster
macht Bedrohung und Zerstdérung in der Symbolik des
Raumes erfahrbar. (Foto: Oliver Berg)

Nur ein Name steht da: Galen. Kein Titel, keine Beschreibung.
Ware ,Der Lowe von Miinster” nicht ein viel attraktiverer Titel
gewesen? Aber der Schriftsteller Stefan Moster und der
Komponist Thorsten Schmid-Kapfenburg nannten ihre Oper einfach
nur ,,Galen”.

Der Bischof von Miunster, entschiedener Gegner der Nazis und
ihrer Ideologie, beruhmt geworden durch seine Predigten gegen


https://www.revierpassagen.de/126225/groesse-und-grenzen-oper-ueber-kardinal-galen-und-seinen-widerstand-im-dritten-reich-in-muenster-uraufgefuehrt/20220603_1458
https://www.revierpassagen.de/126225/groesse-und-grenzen-oper-ueber-kardinal-galen-und-seinen-widerstand-im-dritten-reich-in-muenster-uraufgefuehrt/20220603_1458
https://www.revierpassagen.de/126225/groesse-und-grenzen-oper-ueber-kardinal-galen-und-seinen-widerstand-im-dritten-reich-in-muenster-uraufgefuehrt/20220603_1458
https://www.revierpassagen.de/126225/groesse-und-grenzen-oper-ueber-kardinal-galen-und-seinen-widerstand-im-dritten-reich-in-muenster-uraufgefuehrt/20220603_1458

die Euthanasie, sollte als Mensch auf der Buhne auftauchen,
nicht als Amtstrager, nicht als Subjekt der Verehrung. Am
Theater Munster wurde die Oper uraufgefuhrt; nach Uber drei
Stunden, die wie im Flug vergehen, bleibt das Auditorium lange
Sekunden still, bis der Beifall einsetzt.

Golo Berg, Generalmusikdirektor in Munster und einer der
Ideengeber fur die Oper, fasst im Interview zusammen, worum es
geht: Die Geschichte Clemens August Graf von Galens ist ein
lokales Thema, das dennoch grolle Zusammenhange herstellt und
Konflikte anspricht. Galen musste, allein auf sich und auf
seinen Glauben gestellt, zwischen Grundsatzen entscheiden, von
denen er jeden fur absolut verbindlich hielt. Sich entscheiden
zu mussen, unter Umstanden persdnliche Freiheit und Leben zu
riskieren, Ambivalenzen auszuhalten, schmerzlich eigene
Grenzen zu spuren: Diese Erfahrung, die der Bischof von
Minster in einer extremen historischen Situation machen
musste, 1ist zu allen Zeiten eine existenzielle
Herausforderung.


http://www.theater-muenster.com

Gegenwart und Vergangenheit begegnen
sich: Kathrin Filip als junge Frau
von heute und Gregor Dalal als
Bischof Galen. (Foto: Oliver Berg)

Dass Galen aktuell geblieben ist, zeigten die Debatten um
seine Seligsprechung 2005. Seine ,Ecken und Kanten“ werden in
der Oper klar thematisiert: Sein striktes national-
konservatives Weltbild, gepragt von seiner uradligen Herkunft.
Seine Kriegsbegeisterung, als es gegen die gottlosen
Bolschewiken ging. Seine unselige, damals theologisch kaum
bestrittene Uberzeugung, der von Gott eingesetzten Obrigkeit
sei Gehorsam geschuldet. Seine anfangliche Sympathie flir den
»Fuhrer“. Vor allem aber sein heute schwer verstandliches
Schweigen zur Verfolgung der Juden — und das, obwohl er ein



entschiedener Gegner der NS-Rassenideologie war, Papst Pius
XII. zur Enzyklika ,Mit brennender Sorge“ drangte und 1in
seinen Predigten auf unverauBerliche Menschenrechte Bezug
genommen hat. In einer beklemmenden Szene wird Galens
Verhalten nach der Pogromnacht thematisiert und erklart. Der
Stachel im Fleisch bleibt dennoch: Der Hut des Rabbiners liegt
am Ende groBB und einsam in Sven Stratmanns Videoprojektion im
Hintergrund der Buhne.

Parabelhaft gesteigerte Charaktere

Die Konzeption der Oper ist eine tragfahige Mischung aus
Erzahl-, Dokumentar- und ein wenig Belehrtheater. Holger
Potocki arbeitet in seiner Inszenierung sehr sorgfaltig an den
Charakteren, bricht sie aber auch immer wieder pararabelhaft
gesteigert auf. Suzanne McLeod als Galens Mutter etwa
verkorpert nicht nur eine steif gekleidete alte adlige Dame,
sondern verschmilzt in einer das Surreale streifenden Szene
mit der Gottesmutter von Telgte, einem Gnadenbild, das Galen
sehr verehrt hat.

Gauleiter Alfred Meyer, einer der Hauptakteure des Holocaust,
ist bei Mark Watson Williams nicht nur ein mit gellender
Stimme eifernder Zyniker, sondern steht in einer hollengelben
Uniform fur das Bodse, dessen Assistent (Frederik Schauhoff)
wie ein Kastenteufel aus dem Untergrund springt. Andere
Figuren wie Regens Francken (Mark Coles als alter Weiser),
Pfarrer Coppenrath (Stephan Klemm mit heiligem Zorn), Galens
Bruder Franz (Youn-Seong Shim) oder Rabbiner Steinthal
(anrihrend und verzweifelt Enrique Bernardo) sind in den bis
ins Detail zeittypischen Kostimen Andreas Beckers dagegen eher
einem historischen Realismus zuzuordnen.



Rot, die Farbe der
Kardinale, ist wvielfach
symbolisch aufgeladen. Fur
Jasmin (Kathrin Filip) steht
sie am Anfang und am Ende
ihrer ,Zeitreise” zu Galen.
(Foto: Oliver Berg)

Die Verbindung von Vergangenheit und Gegenwart stellt
Regisseur Potocki mit einer Videoszene zu Beginn der Oper her:
Menschen werden befragt, was sie mit dem Namen ,Galen”
verbinden. Eine junge Frau, ahnungslos, 1lasst sich zum
Nachdenken anregen. Man sieht, wie sie auf dem Smartphone die
Wikipedia-Seite uber Galen aufruft, wie sie Bucher walzt und
schlieBlich in die Zeit Galens driftet. In den Anblick des
(tatsachlich im Westfalischen Museum fur religidse Kultur in
Telgte ausgestellten) roten Kardinalsgewands versunken,
verlasst die Frau die Gegenwart, ,um die Vergangenheit zu
verstehen”.

In der Konfrontation der Fragerin von heute — und den
Einwanden des Bischofssekretars (Christian-Kai Sander) von
damals — klaren sich Galens Positionen, ob fur Menschen des
21. Jahrhunderts irritierend zeitbedingt oder beeindruckend
zeitlos. Im Libretto ist diese ,Jasmin“ genannte junge Frau
mit Kopftuch als Muslima angedeutet, verweist auch im Text
einmal auf ,Allah”“. Auf diese Zuspitzung verzichtet die
Inszenierung: Die Sangerin Kathrin Filip wirkt wie eine jener
Studentinnen, die man in Munster jeden Tag uUber den


https://museum-telgte.de/

Prinzipalmarkt gehen sieht.
Zwischen Befremden und Mitfiihlen

Die Ratlosigkeit, das Befremden, die Distanz, aber auch die
allmahliche Einsicht, das Verstehen, sogar das Mitfuhlen mit
den inneren Kampfen und Entscheidungen des Bischofs macht
Filip in sensiblem Spielen deutlich. Am Ende zieht sie ein
Reslmee: Das rote Kleid des Kardinals als leuchtendes Signal
und die Erkenntnis, auch ,seine GroBe hatte Grenzen”.
Vorbilder sind nicht vollkommen, und Helden, die ,so sind, wie
wir es gerne waren“, die gibt es eben nicht. Galen ist fur sie
ein ,Troster”, von denen es auf Erden nie genug geben konne.
,T1roster leuchten, auch wenn wir sie nicht verstehen.”

Im Volksempfanger hoért der Bischof die Rede Alfred
Rosenbergs auf dem Markt in Minster. (Foto: Oliver Berg)

Kardinal Galen also als Opernheld: Gregor Dalal hat in dieser
groBartig ambivalenten Gestalt eine Paraderolle seines reichen
Sangerlebens gefunden. Man spurt in jeder Phase, dass sich
Dalal intensiv mit der Figur beschaftigt, dass sie ihm ganz



und gar entspricht. Er verkorpert den Bischof nicht, er 1ist
Galen in jeder Faser seiner Existenz — vom adligen Jager des
Anfangs Uber den Priester in Gewissenkonflikten, den
entschlossenen Prediger bis hin zu einem erschutterten,
gealterten Mann, der die Sieger nicht als Befreier willkommen
heiBen und die Schuld des deutschen Volkes nicht akzeptieren
kann. Auch stimmlich ist Galen eine Paraderolle fur den
Bassbariton. Man meint, Schmid-Kapfenburg hatte die Rolle
genau fur diesen Sanger geschrieben.

Wundersame Klanggebilde

Moglicherweise stimmt das auch, denn der Komponist ist seit
2004 Kapellmeister an den Stadtischen Buhnen Minster und kennt
Dalal seit Jahren. Schmid-Kapfenburg hat bisher viel
Kammermusik und eine Kammeroper, aber noch kein grol3formatiges
Werk wie ,Galen” geschrieben. Seiner Partitur merkt man den
versierten Kammermusiker und den erfahrenen Dirigenten an. Der
Kompositionsschuler von Detlev Glanert schafft wundersame,
filigrane Klanggebilde, luzide Klangflachen, kostbare Solo-
Stellen fur die Orchestermusiker. Auf Tonalitat legt er sich
nicht fest; so begleitet er die Ausfalligkeiten des Gauleiters
ironisch mit den atonalen Klangen, die bei den Nazis als
.entartet” abgestempelt waren. Eine Orgel karikiert dazu
musikalisch das Neuheidentum Alfred Rosenbergs, den Bischof
Galen als einen der Urheber der menschenverachtenden
Rassenideologie von Anfang an bekampfte.

Schmid-Kapfenburg findet einen Tonfall zwischen dem sachlichen
Formbewusstsein eines Paul Hindemith und der angeschragten
Harmonik von Werner Egk, nicht als Sklave eines musikalischen
Fortschrittsglaubens, sondern als Schopfer wirkungsvoll
gearbeiteter Theatermusik. Golo Berg ist mit dem
Sinfonieorchester Munster ein einfuhlsamer Sachwalter, der vor
allem fur die leisen Tone viel Empathie mitbringt, aber auch
heftigen Attacken und Aufschwingen ihr Recht einraumt. Anton
Tremmel hat Chor und Extrachor des Hauses fur seine Partie auf
und hinter der Buhne solide vorbereitet.


https://www.verlag-neue-musik.de/verlag/authors.php?authors_id=673

Dem Theater Munster ist fiur sein Auftragswerk Anerkennung zu
zollen: Entstanden ist ein Stuck Musiktheater, das eine
beeindruckende Person der jungeren Geschichte mit ihrer GroBRe
und ihren Grenzen und einen profilierten Katholiken in seiner
entschlossenen Konsequenz, aber auch all seinen inneren
Widersprichen zu einem Theatererlebnis verdichtet, das als
zeitlose Parabel auch uUber Westfalen hinaus sein Publikum
finden durfte.

Vorstellungen geplant am 4. Juni im Rahmen des Festivals
Musica Sacra, sowie am 10., 18., 24. Juni 2022. Info:
https://www.theater-muenster.com/produktionen/galen.html,
Karten-Tel.: (0251) 59 09 100

Facetten der Einsamkeit — von
Haydn bis Marilyn Monroe:
Gelungener Opern-Doppelabend
am Theater Hagen

geschrieben von Werner Haullner | 3. Juni 2022
Auch am Theater Hagen erzwang die Corona-Pandemie eine
umfassende Revision der Plane zunachst fiir die erste Halfte

der Saison 2020/21.
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Eine Ikone des 20. Jahrhunderts greift ein Opern-
Doppelabend am Theater Hagen auf: Marilyn Monroe. (Foto:
Klaus Lefebvre)

Die Spielzeit-Vorschau, ein hubsches rotes Kastchen, enthalt
fur jedes Projekt aus den Sparten ein loses Blatt, das
ausgetauscht werden kann, wenn Intendant Francis Husers und
sein Team infolge der Corona-SchutzmaBnahmen umplanen mussen.
Fur die Zeit bis Dezember war das bereits der Fall: Die
Schlachtschiffe des Repertoires stehen im Trockendock bereit,
zu einem spateren Zeitpunkt gefahrlos auszulaufen. Der Ersatz,
klein, kurz und flexibel, macht aber ebenfalls Freude. Krisen
fordern zuweilen Kreativitat: Wie ware es sonst zu einem
Doppelabend mit Joseph Haydns ,L’Isola disabitata”“ und Gavin
Bryars 2013 uraufgefuhrter Kammeroper ,Marilyn forever”
gekommen?

In beiden etwas mehr als einstundigen Werken geht es um
Einsamkeit, um einen Prozess der Selbstfindung und um die
Frage, wie authentisch ein Mensch sein Leben eigentlich fuhren
kann. In Haydns ,unbewohnter Insel” sind es zwei Frauen, die
sich einen Weg Uber ihre inneren Limits hinaus bahnen missen;



sMarilyn forever” wirft die Zuschauer mitten hinein in die
Spannung zwischen den inneren Empfindungen und der auleren
Selbstkonstruktion eines Menschen.

Was steckt hinter den Bildern, mit denen die Monroe
beruhmt wurde? Angela Davis versucht sich, in die Figur
JMarilyn“ hineinzufihlen. (Foto: Klaus Lefebvre)

An der Kultfigur Marilyn Monroe, die sie sich als Waisenkind
Norma Jeane Mortenson geschaffen hat, versucht Gavin Bryars
Einakter zu ergrunden, wo der Mensch, wo der Mythos ,Marilyn
Monroe” zu entdecken ist, wie sich das Innen und Aulen dieser
Ikone des 20. Jahrhunderts zueinander verhalten: Die Frau, als
warmherzig und selbstbewusst beschrieben, mit ihrer sorgfaltig
nach auBen abgeschirmten Seele, verletzlich, liebesbedlurftig,
an sich zweifelnd. Die Fassade, glamourds, sexy, mit
kalkulierter Ausstrahlung. Und die Wirkung, 1in Zeiten
patriarchaler Herren, rebellierender Sodhne, marginalisierter
und missbrauchter Frauen, reduziert auf das Objekt: begehrt,
vermarktet, konsumiert, vergottert wund gleichzeitig
abgewertet.



Kantenlose Musik

Regisseur Holger Potocki versucht sich in etwa 80 Minuten
durch dieses verschlungene Dickicht vorzukampfen zur ,echten”
Marilyn Monroe — etwas, was sie selbst wohl nicht geschafft
hat. Das Libretto Marilyn Bowerings ist ihm dabei keine Hilfe:
Zu ungefahr sind die Gefuhlszustande, Gedanken, Traume von
sMarilyn“, zu vage die Bezuge zu historisch feststellbaren
Ereignissen, etwa die Ehe mit Arthur Miller, zu spekulativ die
Andeutungen, etwa uber das Verhaltnis zu John F. Kennedy.

Kaum Unterstutzung auch aus der Musik: Denn der inzwischen
77jahrige englische Komponist Gavin Bryars schrieb 2013 eine
nachromantisch kantenlose Musik mit Elementen aus minimal
music und Jazz, mit verfliegenden Scheinzitaten popularer
Musik der Funfziger, weich, schmeichelnd, mit der dunklen
Registerpalette der Instrumente und moderater Dynamik
spielend. Alles ,well made”, angenehm zu hdren, aber nicht
charakteristisch, schon gar nicht irgendetwas provozierend.
Und neu im Ubrigen auch nicht — aber das muss ja nicht
unbedingt sein. Joseph Trafton und die elf Musiker des
Philharmonischen Orchesters Hagen lassen den schmiegsamen
Wohllaut fein abgestimmt verstromen.

Angela Davis als Marilyn.
Foto: Klaus Lefebvre

Potocki bleibt also in den Ratseln hangen, und er weils das: Um
dem Wohlfuhlfluss der Szenen zu entkommen, teilt er gemeinsam



mit Bernhard Niechotz die Buhne in zwei Raume und spaltet die
Figur der Marilyn auf: Angela Davis gibt nicht die Ikone
Monroe, sondern versucht als — zeitweise sehr intensive -
Darstellerin sich in einem Studio fur einen Film auf die Rolle
»Marilyn Monroe” vorzubereiten und dafur die Facetten der
Figur zu verinnerlichen. In der anderen Halfte der Blhne,
einem Kinosaal, setzt sich Kenneth Mattice als Filmregisseur
mit Bildern und Vorstellungen der Monroe auseinander. Er fallt
in die Rollen der ,Men“” aus dem Leben Monroes, grubelt
zwischen Kinostuhlen, experimentiert mit Bildern auf der
Leinwand. Potocki nutzt die distanzierende Wirkung von Film,
Projektion und Spiegeln, um die Entfremdung der Personen von
sich selbst auf die Spitze zu treiben, sich dem Geheimnis der
authentischen Existenz der Titelfigur anzunahern und es
gleichzeitig zu wahren.

Das reicht bis zu den unklaren Umstanden ihres friuhen Todes:
Kenneth Mattice, der sich selbst spielerisch vorbehaltlos
verausgabt, dringt in den ,Raum” Marilyns ein und ist — kurz
bevor das Licht erlischt — der Funke des Todes fur die
zitternde Frau. Dass danach das berihmte blaue Kleid und eine
weiblonde Perucke auf dem Bihnenboden liegen wie aufgebahrt,
ist konsequent: Den aulleren Schein koOnnen wir begraben, den
Mythos entschlusseln wir nur bruchstiuckhaft, die Wahrheit
bleibt verborgen. Welchen Anspruch Bryars allzu unverbindliche
Oper verwirklicht, daruber mag die Nachwelt entscheiden.
Kritiker lagen allzu oft daneben — dennoch sei es gewagt, sich
nicht wie die Oper ins Ungefahre zurickzuziehen: Die Nachwelt
wird eher den Mythos Monroe als dieses Werk am Leben halten.

Eine Burg aus Polstern

Nicht am Leben blieb auch Joseph Haydns ,L’'Isola disabitata”,
einer seiner gar nicht so wenigen, aber leider kaum bekannten
Opern. Uraufgefihrt 1779 auf Schloss Eszterhaza (heute Fertodd
in Ungarn), konnte sie sich trotz mehrerer CD-Aufnahmen nicht
im Repertoire durchsetzen. Das Libretto Pietro Metastasios -
er schatzt es selbst sehr hoch ein — wirkt in der Inszenierung



Magdalena Fuchsbergers geradezu modern: Die ,unbewohnte Insel”
wird zu einem Ort von Introversion und Aufbruch, von
Selbstverkapselung und Selbstentfaltung.

Maria Markina als Costanza in Joseph Haydns ,L’Isola
disabitata”“ in Hagen. Foto: Klaus Lefebvre

Fuchsberger transferiert das Thema der verlassenen Frau auf
dem menschenleeren Eiland in die siebziger Jahre, als die
Frauen um Gleichberechtigung kampfen und der Sex sich aus den
Fesseln der uUberkommenen Moral befreit. Wieder ist die Buhne
zweigeteilt: In Monika Bieglers Wohnlandschaft steht links ein
graues Sofa, Zuflucht der Frau mit dem bezeichnenden Namen
Costanza: Unermudlich die Manner hassend wartet sie auf den
ihren, der seit 13 Jahren verschollen ist. Die einsame
Standhafte baut dort eine Burg aus Polstern aus, in deren
Gruft sie sich verkriecht.

Auf der anderen Seite Esstisch und Vitrine, Ort der tastenden,
misslingenden Versuche, so etwas wie Gemeinschaft oder gar
Zuneigung herzustellen. Maria Markinas Gesten und Bewegungen
sprechen von ihrem Leid, ihren inneren Zwangen, 1ihrer



Selbstisolierung, ihrem Lebensiberdruss; musikalisch gelingen
ihr die Momente der Innerlichkeit besser als die schmerzvolle
Emporung in Rezitativen, die mit hartem Ton und druckvoller
Emission aus 1ihr herausbrechen. Ob dieser Frau am Ende
gelingt, frei zu werden, als der Mann nach Jahren endlich aus
der Sklaverei fliehen und zu ihr zuruckkehren kann, bleibt
offen: Die Regie dreht die Rollen um, als Gernando, der Mann,
auftaucht, als sei nichts geschehen, und die Frau, Costanza,
die Chiffren der Entfremdung Ubernimmt. Der Wein zu viert am
Tisch lasst immerhin eine Hoffnung offen.

Ein Kind wird erwachsen

Erstaunlich modern und spannend wirkt, wie sie die jungere
Schwester Costanzas im Lauf des Stucks entwickelt. Haydn hat -
zumindest in der Lesart Fuchsbergers — eine uberraschend
tiefgrundige Coming-of-Age-Geschichte in faszinierend sensible
Musik gefasst. Silvia, der Name des Madchens, deutet auf die

ungebrochene Natlurlichkeit ihres Wesens hin. ,Welch’
glickliche Unschuld”, findet auch Costanza, und Metastasio
beschreibt Silvias Liebe zu einem kleinen Reh - eine

bezaubernde Chiffre fur das kindlich-ungebrochene Einssein mit
der Natur, wahrend die Musik Haydns bereits die Trauer uber
den Verlust dieses ,paradiesischen” Zustands erklingen 1lasst.



»,Gluckliche Unschuld“: Silvia (Penny Sofroniadou) mit
ihrem geliebten Reh. (Foto: Klaus Lefebvre)

Mit der Ankunft von Gernando und dessen Freund Enrico beginnt
der Prozess: Silvia nimmt den Mozart’schen Cherubino vorweg,
wenn sie nach der ersten Begegnung mit dem freundlich-virilen
Enrico (Insu Hwang mit markantem Bariton) von einem
unbekannten ,affetto” in der Brust singt, einer Hoffnung, von
der sie nicht weill, was sie bedeutet. Ihre Schwarmerei hat
auch komische Zuge, verdichtet sich aber immer mehr zur
Erkenntnis der ,tyrannischen” Liebe, die ihr keine Ruhe mehr
lasst. Und wahrend Anton Kuzenok die melancholische Suche
Gernandos nach seiner geliebten Costanza in einen fein
gefuhrten, die Tone frei bildenden Tenor kleidet, erzahlt die
Musik, wie Silvia das ,heftige Feuer” der Liebe und damit ihr
sexuelles Begehren entdeckt, und Penny Sofroniadou schildert
ihre Not zum sprechenden Orchester Haydns mit einem
leuchtenden, leichten und lockeren Sopran. Aus der engagierten
kleinen Truppe im Graben 1lockt Joseph Trafton alle
Herrlichkeiten von Haydns Erfindungskunst hervor und bestatigt
ein weiteres Mal, dass man den Esterhazy’schen Kapellmeister
nicht unterschatzen sollte.



Bisher geplante weitere Auffihrungen am 13. und 14. November
2020. Info:
https://www.theaterhagen.de/veranstaltung/die-einsame-insel-11
sola-disabitata-marilyn-forever-1339/0/show/Play/

Operetten-Passagen (11):
Jacques Offenbachs ,Pariser
Leben” — goldener Flitter 1in
der grauen Nasse von Hagen

geschrieben von Werner HauBner | 3. Juni 2022

,Pariser Leben” von heute: Richard van Gemert
(Gardefeu), Veronika Haller (Christine von Gindremarck),
Boris Leisenheimer (Clochard). (Foto: Klaus Lefebvre)
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Zu ihrer Zeit waren Jacques Offenbachs Operetten topaktuell -
und deswegen klappt es mit der Modernisierung meistens nicht.
Zwischen laschem Historismus und bemiihter Zeitgenossenschaft
filhrt eine tiickische StraBe geradewegs in Belanglosigkeit,
glitschig glatt gepflastert mit schalen Humor-Versuchen.

Offenbach zu inszenieren gehort in die Konigsklasse, und an
Figuren wie die GroBherzogin von Gerolstein mit ihrer
Entourage oder Konig Bobéche in den Gedarmen seiner Macht
scheitern Regisseure unter Umstanden erbarmlicher als an
Parsifal oder Elektra. In Hagen ist nun unter der Hand von
Holger Potocki einer der gegluckteren Offenbach-Abende zu
erleben.

Das Gluck mag darin liegen, dass Potocki jede Form von
Historismus meidet und das damals aktuelle, heute historisch-
nostalgisch verklarte Paris nur als sanft ironisches Zitat
zulasst. Sein Zugriff auf ,Pariser Leben” meint die
franzosische Metropole heute, mit ihren Banlieus, ihren
betongesattigten SchnellstraBenglrteln, ihren Elendsquartieren
und dem Innenarchitekten-Chic ihrer Luxusappartements, mit
ihren Menschen aus aller Herren Lander, ihrem Mix von
Religionen und dem Kampf ums tagliche Bestehen in der
,bevolkerten Wuste”, wie Verdis Violetta die Stadt beschreibt.
Und mit ihren Touristen, 34 Millionen pro Jahr sollen es sein,
die ihre Erwartungen auf die ,Stadt der Liebe” oder die
Kulturschatze zwischen Louvre und Quartier Latin projizieren.

Entlassen ins Leben von heute

Die Gondremarcks sind zwei davon — und sie werden im flotten
Tempo der Eroffnungsszene gleich ins volle Pariser Leben von
heute entlassen: Aus einem Taxi, das schnell das Weite sucht,
retten sie nur sich selbst. Das Handy wird von einem
StraBenjungen geklaut, die Handtasche mit Geld und Papieren
verschwindet schon im Wagen. Da wird erst einmal auf
Schwedisch gestritten, aber die Gaste aus dem Norden haben
kaum eine andere Chance, als das Angebot eines vom fast food
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ubergewichtig gewordenen Jungen anzunehmen: eine Nacht im
»zufallig” noch freien Airbnb-Zimmer. Und es zeigt sich: Vom
Taxi bis zum Handyklau war alles von diesem Raoul de Gardefeu
geplant ..

Nur noch ein nostalgischer
Traum: Das schwedische
Touristenpaar am Bahnhof.
(Foto: Klaus Lefebvre)

Potocki aktualisiert, ohne die Rollen schrill zu uUberzeichnen
oder ihnen Gewalt anzutun. Er scharft nur die Zuge, die
Offenbach und seine Librettisten Henry Meilhac und Ludovic
Halévy vorgezeichnet haben und Ubersetzt sie — wie viele Teile
des Dialogs — ins Heute. Dazu lasst er ein Panoptikum von
Frankreich-Klischeefiguren kreisen, von Rokokokokotten uber
Karl Lagerfeld bis hin zu Obelix mit Hinkelstein, ausgestattet
mit Uberbordender, manchmal grotesker Kostumpracht. Das
mondane 19. Jahrhundert, prasent in der vor dem vierten Akt
eingeschobenen Bahnhofs-Szene des Beginns, ist im
stimmungsvollen Buhnen-Setting von Lena Brexendorff nur noch
ein Paris-Traum der schlafenden Baronin.

Auch ein Clochard hat sein Auftritts-Couplet unter einem Van-
Gogh-Sternenhimmel — und er wird am Ende eine riuhrend-
belehrende Rede halten, wahrend sich zu ,0Qui, voila, das ist
das Pariser Leben” noch einmal alles in den Dreh des Cancans
sturzt — der Jude, der Muslim und der Christ inklusive. Jetzt
erlebt das schwedische Paar im Tanz auf der Strale das ,echte”



Paris mit den ,echten” Menschen. Es brauchte diese Botschaft
nicht, aber Potocki integriert sie so unaufdringlich in seine
unterhaltsam und humorvoll erzahlende Regie, dass sie die
Illusion der Operette nicht im Lehrstuckhaften verfestigt.

Kein ,lustiges” Aufdrehen

Offenbach ist also in diesem verheifungsvollen Praludium zu
seinem Jubildums-Jahr 2019 glucklich im Paris von heute
angekommen — und das Hagener Publikum hatte allen Grund, die
leeren Platze im Zuschauerraum zu besetzen und sich zu
unterhalten. Das gewandt spielende Ensemble tragt seinen Teil
zum Amusement bei, weil Potocki vermeidet, die Figuren
»Lustig” aufdrehen zu lassen. Das Lachen will nicht mit Gags
erzeugt werden, sondern ergibt sich aus dem wissenden Erleben
alltaglicher Absurditat. Und wo der Unsinn seinen Triumph
auskostet, auf der inszenierten ,Pariser” Party im
Etablissement der Madame Quimper-Karadec, lasst Potocki seine
Darsteller auch richtig aufdrehen.

Veronika Haller glanzt vor allem in den ariosen musikalischen
Momenten; der Konversationston a la Hortense Schneider — der
Star der Urauffuhrung — 1ist ihre Sache weniger. Aber die
innere Entwicklung der Baronin Gondremarck von der
kulturbeflissenen Touristin hinein in die frivolen Untiefen
der ,vie parisienne” zeichnet Haller charmant nach. Ihren
Gatten, den Baron, verkorpert Kenneth Mattice sehr glaubwirdig
— ob er als lusterner Nordmann arglos auf die raffinierten
Fallen des amourosen Geschafts hereinfallt oder als
schwerblutiger Schwede mit dem Tempo des Pariser Liebeslebens
nicht mithalten kann. Daflir sorgen mit viel Sex-Appeal
Elizabeth Pilon — dunn an Figur wie an Stimme — als anziehende
Pauline und Kristine Larissa Funkhauser als selbstbewusste,
saftig auftretende Metella, die ihrem Ruf als ,leichtes
Madchen” eine ganz andere Realitat entgegensetzt.

Korsage aus gelbem Absperrband



Marilyn Bennett als Madame Quimper-Karadec glanzt nicht nur
mit dem eingeschobenen ,Midnight in Paris“ — dafur muss man
auf das irre komische Offenbach-Ensemble von der aufgeplatzten
Naht verzichten —, sondern spielt als schriller Vamp aus der
Szene in einer Korsage aus gelbem Absperrband Dominanz und
Korperreiz aus, begleitet von ,,Gonzo“ (Thorsten Prohln), einem
devoten Leder-Subjekt an der Kette. Richard van Gemert
adaptiert die jugendliche Rolle des Gardefeu mit Bravour: ein
kleiner Gauner mit menschlichen Zigen, Humor und erst
finanziellem, dann schwarmerisch-unbeholfen amourdsem
Interesse an der blonden Frau aus Schweden.

Stephan Boving ist sein ungeschickter Partner Bobinet, der bei
der Organisation der Party auf die Idee kommt, den Event auf
Facebook zu posten. Boris Leisenheimer hat als Clochard die
Rolle des millionenschweren Brasilianers in einen weise-
abgeklarten Clochard zu verwandeln, was ihm mit leicht komisch
schillernder Wirde auch gelingt. Das Orchester unter Andreas
Vogelsberger erinnert zunachst daran, dass wir uns in
Westfalen, nicht an der Place Pigalle befinden: die Tone sind
nicht spitz artikuliert, der Rhythmus federt schwerfallig.
Aber die Balance stimmt, und im Lauf des Abends gewinnen die
Tanzformate und die kurznotigen melodischen Burlesken Elan und
Energie. Da Uberzieht der Schimmer goldenen Flitters selbst
die graue Nasse von Hagen.

Weitere Auffiihrungen: 27., 31. Dezember 2018 - 19., 26.
Januar; 24. Februar, 23. Marz, 26. April, 5. und 12. Mai 2019.

Info:
http://www.theaterhagen.de/veranstaltung/pariser-leben-1122/59
44/show/Play/
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Versohnung im Sterben:
Charles Gounods nFaust”
gelingt am Theater Hagen

geschrieben von Werner HauBner | 3. Juni 2022

Rolf A. Scheider
(Méphistophéles) und Marylin
Bennett (Marthe). Foto:
Klaus Lefebvre

Charles Gounods ,Faust“ stand lange unter Kitschverdacht, vor
allem bei 1literarische Gebildeten in Deutschland: Die
Konzentration des komplexen ,Faust“-Stoffes auf die
Liebestragodie, die Abkunft von einem franzosischen Boulevard-
Stiick, der Transfer der musikalischen Diktion aus der ,,Grofien
Oper” und die Spuren der tragischen Frauen Donizettis - all
das riickte Gounods Werk in abschatziges Zwielicht, ausgedriickt
auch durch den lange gebrauchlichen deutschen Titel
»Margarethe”.

Seit einer Generation hat sich die Rezeption grundlich
verandert, ,Faust” wird nicht mehr langer unsinnigerweise an
Goethe gemessen, Gounods Musik unvoreingenommen betrachtet und
geschatzt. Dafur haben die Regisseure erhebliche Probleme mit
den religiosen Bezugen in der Oper des uberzeugten Katholiken
Gounod. Der Erlosungsschluss als befremdendes Element will
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nicht zu ,aufgeklarten”; transzendenzfreien Deutungsversuchen
passen und geht so regelmaBig schief, wird denunziert oder
entwertet.

Dabei wird uUbersehen, wie entscheidend dieses Finale fur die
Konzeption der Gounod’schen Oper ist. Mephistopheles ist eben
ein prinzipieller Gegenspieler des Lebens, kein SpaBmacher und
auch kein bloBer Gangster. Und die ,Liebestragddie” wird,
spielt man Gounods Oper komplett, zur Apotheose einer Frau,
die ihre Selbstbestimmung und ihre Wahrheit auch gegen
gesellschaftliche Achtung und existenzielle Vernichtung
behauptet: Sie alleine erkennt im letzten Terzett im Gefangnis
— kurz vor der Hinrichtung — den wahren Charakter des Damons,
der selbst Faust in seiner ganzen Tragweite nicht aufgeht.

In Hagen hat die unspektakulare, sorgfaltige Inszenierung von
Holger Potocki diese Interpretations-Leerstellen gefullt.
Potocki will das Transzendente nicht eliminieren, geht
unbefangen mit christlich-religiosen Symbolen um, macht aber
aus ,Faust” weder eine Predigt noch ein Moralstlick. Sein
oFaust” 1ist die Geschichte einer Selbsterkenntnis im Moment
des Todes. Das Drama einer Versohnung eines alten Mannes mit
sich selbst.

Sie beginnt in einem Krankenzimmer: Lena Brexendorff schafft
einen beziehungsreichen Raum: Der alte Faust (Klaus Klinkmann)
liegt, verkabelt und verschlaucht, im Bett. An der Wand ein
Kreuz, im Vordergrund das Bild einer idyllischen Landschaft:
die geistigen Koordinaten des Stiucks, Christentum und
Romantik. ,Rien” — das erste Wort Faustens, das ,Nichts“, das
ihn in diesem Moment erfullt, kommt aus der Seitenblihne — ein
Gedanke, in den sehnsuchtsvollen Klang des Tenors Paul 0’Neill
gekleidet.

Gounod schreibt kein Stuck Uber die Last des Alters und die
Freuden der Jugend, sondern eines uber die Qual des Nihilismus
angesichts des nahenden Todes. Das gibt dem ,Gerettet” am Ende
eine gewichtige Wendung: Nicht nur Marguerite ist aus den



Fangen des BoOosen gerettet; auch Faust kann ruhig und versohnt
entschlafen. Ostern ereignet sich fur Faust im Moment seines
Todes.

Zunachst sucht der Todkranke jedoch eine andere LOsung:
»Salut, derniere matin“ — der GruB an den letzten Morgen —
signalisiert die Entscheidung zur Selbsttotung. Er reiflt sich
die Schlauche aus. Die Krankensalbung, von einem Bischof
gespendet, verstarkt nur die Zweifel: ,Dieser Gott, was soll
er mir?“. Mephisto schalt sich aus dem Priester, ganz in Rot:
die pervertierte Seite der Transzendenz.

Brexendorffs Buhne lasst nicht vergessen, dass der Traum
Fausts anhalt: Das Bett bleibt prasent, als Ubergrolles Gestell
im Hintergrund, als Spielflache, am Ende als Gefangnis
Marguerites. Ein Zwischenvorhang, der in den Konturen eines
Gehirns die Sicht auf die Buhne zulasst, erinnert vielleicht
etwas zu plakativ daran, dass wir in der Gedankenwelt Fausts
verharren. Die Videos von Volker Koster zeigen Fausts
Mienenspiel in GroBaufnahme, blenden bei Mephistos Lied vom
Goldenen Kalb Kriegsaufnahmen und Aktienkurse ein. Das Kreuz
steht in grunem Licht auf dem Kopf.

Die Begegnung von Faust und Marguerite: ein falscher Traum.
Die idyllisch-romantische Landschaft des Gemaldes aus dem
Krankenzimmer beherrscht nun die Szene. Der Sternenhimmel zur
Juwelen-Arie ist ambivalent; er deutet ultimativen Kitsch und
letzte Sehnsuchts-Erfullung an. In der groBen Klage der
Marguerite wird dann der leere Bilderrahmen in der Szene
schweben: Der romantische Traum ist aus.



Kristine Larissa Funkhauser
(Siebel) in Charles Gounods
,Faust“ in Hagen. Foto:
Klaus Lefebvre

Potocki 1lasst auch in der Zeichnung seiner Figuren
beziehungsreiche Sorgfalt walten. Valentin ist der Vertreter
des gesellschaftlich etablierten Glaubens: Kenneth Mattice
zeichnet ihn als pflichtbewusst, Uberzeugt und kampferisch,
aber auch unbarmherzig, dogmatisch, unversohnlich,
rechthaberisch und auf sexuelle Reinheit fixiert: Gounod
wusste offenbar sehr genau, wie die dusteren Seiten des
Katholizismus seiner Zeit ausgesehen haben.

Die ruhrende Tragodie des kindlich liebenden Siebel (Kristine
Larissa Funkhauser) beleuchtet Potocki mit viel Emphase:
Weihwasser machen seine Hande vom Zauber Mephistos rein, aber
gegen die Juwelen — die ,Ableger” des Goldenen Kalbs — sind
seine romantischen Blumen machtlos. Aber diesem sauber
gescheitelten Jungen mit der Hornbrille gelingt es, seine
begehrende Leidenschaft in liebevolle Freundschaft zu wandeln.

Mephisto, der Herr der Narren (und der Pfaffen) ist von Rolf
A. Scheider als eleganter Verfuhrer, aber auch brutaler Macher
charakterisiert. Vor der Madonna knickt er schwachelnd ein -
aber er kann die Statue auch in seinem Sinn benutzen: Im
damonischen Theater der Kathedralszene ist sie mit blutrotem
Sternenkranz und bose funkelnden Rubinaugen die von Mephisto
manipulierte Erscheinung einer strafenden transzendenten



Macht, die dann — hart an der Grenze zum Kitsch — im Dampf der
Holle versinkt. Scheider lasst keinen Zweifel, dass dem Teufel
diese Welt gehort: Der wieder in seine Jugend zuriuckversetzte
Faust steckt in einem Anzug, der an eine Zwangsjacke erinnert.
Er hat keine Wahl: Auf dem Weg zur Rettung muss er das Bodse in
jeder Konsequenz durchdenken.

Das Bett als Gefangnis:
Veronika Haller (Marguerite)
und Paul O’'Neill (Faust).
Foto: Klaus Lefebvre

Auch musikalisch uUberwiegen in Hagen die erfreulichen Aspekte:
Steffen Muller-Gabriel weckt immer wieder in dem symphonisch
ausgebauten Orchestersatz Gounods das Potenzial des
Philharmonischen Orchesters, gestaltet dynamische Bdgen,
trifft die grelle, plakative Melodik der Mephisto-Standchen,
die untergrundige Bosheit der Szene in der Kathedrale mit
ihren ,Dies Irae“-Drohungen, aber auch die schwarmerische
Lyrik der vergeblichen Traume einer reinen, zukunftsfrohen
Liebe. Nicht vergessen machen kann er, dass sein Orchester oft
zu laut und zu vordergrundig bleibt. Ein flexiblerer Umgang
mit dem Metrum wlurde etwa der hymnischen Steigerung in der
Finalszene Marguerites mehr Leidenschaft gewahren.

Der Chor von Wolfgang Miuller-Salow ist diesmal in den
wabernden Frauenstimmen richtig schlecht, muss im Finale aus
dem Lautsprecher tonen, was den musikalischen Reiz der Szene
zerstort, bringt aber die forschen Gesange der Studenten



konzentriert auf den Punkt.

Mit viel Stilempfinden und einer nahezu souveranen Stimme
widmet sich Paul O’Neill der Rolle des Faust: Anfangs etwas
gequetscht, singt er sich zunehmend frei, kommt in seiner Arie
»Salut, demeure” zu lyrischer Intensitat und meistert die Hohe
wunderbar vorbereitet und sicher gebildet. Dass er das
Diminuendo nicht bruchlos verwirklicht, andert nichts an einer
grofBartigen Leistung, die man so auch von heute gesuchten
Vertretern dieses Faches nicht so ohne weiteres erwarten darf.

Mit Kenneth Mattice hat sich Hagen einen viel versprechenden
Bariton aus den USA verpflichtet: Ein attraktiver Valentin mit
feuriger Mittellage und nicht ganz sattelfester, aber
ungezwungener HOhe. Ein wenig mehr Eleganz in Tonbildung und
Legato — und ein Uberzeugendes musikalisches Rollenportrat ist
fertig. Rolf A. Scheider ist als Méphistophéles auch stimmlich
ein direkter Sanger, der machtvolle ToOone in den Raum
schleudert, gut artikuliert, aber die elegante Bosheit, den
heuchlerischen Kavalierston, die subtile Grausamkeit Mephistos
differenzierter ausdricken konnte.

Das bewahrte Damenterzett im Ensemble des Hagener Theaters
kommt auch in diesem ,Faust®” zum Einsatz: Veronika Haller 1ist
eine attraktive, die selbstbewussten Seiten der Figur
herausarbeitenden Marguerite, aber ihre harte Tongebung, der
Mangel an lyrischer Noblesse und Flexibilitat stehen ihrem
ambitionierten Rollenportrat immer wieder im Wege. Auch
Kristina Larissa Funkhauser hat als Siebel stimmlich nicht
ihren besten Tag: sie schluckt das Ende von Phrasen und tut
sich schwer mit der geforderten Leichtigkeit und Innigkeit.
Marylin Bennett hat als Marthe einen kurzen, aber
wirkungsvollen Auftritt. Summa summarum hat das Theater Hagen
aber wieder einmal mit einer ehrgeizigen Produktion Uberzeugt.

Infos: www.theater-hagen.de
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