
Ohne Sorgen in die Unterwelt:
Neujahrskonzert  der  Essener
Philharmoniker
geschrieben von Werner Häußner | 10. Januar 2025

Die Essener Philharmoniker mit GMD Andrea Sanguineti
beim Neujahrskonzert in der Philharmonie. (Foto: Volker
Wiciok)

Einmal im Jahr ist es so weit. Da öffnen sich alle Türen und
die Noten tanzen im Dreivierteltakt herein.

Silvester  und  Neujahr  sind  Strauß-Tage:  Zahllose  Konzerte
weltweit lassen die Walzer, Polkas, Märsche und Quadrillen des
„Walzerkönigs“  erklingen,  beschwören  vermeintliche
Glanzzeiten,  vergoldet  von  den  Melodien  von  Johann  Strauß
Vater und Sohn und dessen Brüdern Josef und Eduard. Das Wiener
Neujahrskonzert hat sich seit Beginn der Radio- und später
Fernsehübertragungen 1959 zum weltweiten Ereignis entwickelt,
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das in diesem Jahr von über 100 Stationen ausgestrahlt wurde.

Johann  Strauß  in
einer
historischen
Fotografie  von
Fritz  Luckhardt

2025 bleibt’s nicht beim Jahreswechsel-Event: Wien feiert das
ganze  Jahr  über  die  Musikerdynastie  und  ihren
einflussreichsten  Protagonisten  Johann  Strauß  (Sohn).  Der
wurde vor 200 Jahren geboren und prägte von seinem ersten
Auftreten 1844 bis zu seinem Tod 1899 die Wiener Tanz- und
Unterhaltungsmusik. Sein größtes Verdienst, für das ihn Verdi
und Wagner, Brahms und (der nicht verwandte) Richard Strauss
schätzten: Er schrieb – wie sein Zeitgenosse Philipp Fahrbach
zutreffend  bemerkte  –  „Tanz-Compositionen  zugleich  fuer’s
Gehoer und fuer die Fueße“. Der große Konzertwalzer erschließt
also  seinen  Wert  über  das  Hören;  Strauß  hat  den  einst
argwöhnisch  beäugten,  derb-sinnlichen  Tanz  in  die  Regionen
eines  betrachtenden  Musikgenusses  erhoben  –  „Sphärenklänge“
eben.

Operette in Dortmund und Essen

Johann  Strauß,  der  Tycoon  der  musikalischen

https://www.johannstrauss2025.at/programm/


Unterhaltungsindustrie Wiens, suchte den Erfolg aber auch in
der  damals  aufsteigenden  und  Gewinn  versprechenden  Gattung
Operette. Mit der „Fledermaus“ schuf er – gemeinsam mit dem
oft  unterschlagenen  Richard  Genée  –  vor  150  Jahren  ein
Meisterwerk des Genres, aus dessen Schatten auch seine übrigen
14 vollendeten Operetten nur schwer heraustreten können. In
Dortmund  läuft  der  Scherz  mit  dem  Flattertier  derzeit  im
Opernhaus.  Dort  durchbricht  man  ab  9.  Juni  das  oft
einfallslose  Strauß-Potpourri-Einerlei  mit  der  originellen
Idee, gleich sechs „Sträuße“ zusammenzubinden: Götz Alsmann
moderiert eine Gala, in der Musik von Johann Strauß Vater und
Sohn, Josef und Eduard Strauß, aber auch dem herausragenden
Satiriker Oscar Straus und dem Gestalter des Übergangs von der
Spätromantik zur Moderne Richard Strauss erklingen wird.

Fritz  Steinbacher  und  Tanja  Christine  Kuhn  in  der
Dortmunder Inszenierung der „Fledermaus“. (Foto: Björn
Heckmann)

Auch die Oper in Essen lässt es sich nicht nehmen, an Strauß
zu erinnern: In der letzten Spielzeit stand seine „Nacht in
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Venedig“  noch  einmal  im  Spielplan,  ab  29.  März  zeigt  das
Aalto-Theater  in  vier  konzertanten  Aufführungen  –  in
Kooperation mit „Johann Strauß 2025 Wien“ – die Operette „Der
Karneval  in  Rom“  mit  Nikolaus  Habjan  als  Erzähler  und
musikalisch  geleitet  von  Guido  Mancusi,  den  man  von  den
Seefestspielen Mörbisch und der Wiener Volksoper kennt.

Nur Populäres zu Neujahr

Recht  konventionell  dagegen  liest  sich  das  Programm  des
Neujahrskonzerts  der  Essener  Philharmoniker:  Populäre  Werke
von Johann Strauß Sohn dominieren, der Vater kommt lediglich
mit dem „Venetianer-Galopp“ zu Gehör. Josef Strauß darf sich
als Walzerkomponist nicht zeigen. Seine vier Polkas gewinnen
ihren Reiz aus dem Spiel mit Kontrasten: Zu Beginn verbreitet
die Schnellpolka „Ohne Sorgen“ übermütigen Frohsinn, während
sich die „Tanzende Muse“ eher gemessen-gemütvoll dreht. „Die
Libelle“,  eines  der  bekannteren  Werke  Josefs,  gibt  der
Harfenistin erste Gelegenheit, die Musik feinsinnig zu färben.

Das „Plappermäulchen“, im April 1868 in der „Neuen Welt“ in
Hietzing unter dem Titel „Die Plaudertasche“ uraufgeführt, ist
mit seiner kribbeligen Steigerungsdramaturgie und der köstlich
penetranten Rassel ein musikalischer Scherz wie Johann Strauß‘
„Perpetuum mobile“. Die Essener Philharmoniker führen ihren
Klangsinn vor, die Violinen schwirren, die Celli baden in
Melodie, vom Piccolo bis zum Fagott, von der Pauke bis zum
Gong hat alles seinen Auftritt, und GMD Andrea Sanguineti
feuert den Jux temperamentvoll an, bis das „… und so weiter“
die  wiederholungsfreudige  Kette  musikalischer  Capricen
abschneidet.

Natürlich fehlen andere „Gustostückerl’n“ aus der Strauß-Feder
nicht: „Auf der Jagd“ mit Hörnerschall und Pistolenknall, „Im
Krapfenwald’l“ mit Kuckucksruf und die „ungarische“ Polka mit
dem Hochruf „Éljen“. Das alles klingt bei den Essenern flott
und  forsch,  anfangs  arg  krachend,  im  Lauf  des  Abends
geschliffener und mit mehr Sinn für Finessen, etwa, wenn das
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Publikum mit dem „Vergnügungszug“ pfeifend und schnaufend in
die Pause fährt.

Die Walzer suchen ihren Meister

GMD Andrea Sanguineti sorgt für temperamentvolle Polkas
und fesche Walzerrhythmen beim Neujahrskonzert. (Foto:
Volker Wiciok)

Die Walzer sind die Meisterprüfung für Sanguineti, und er
führt  ins  „Künstlerleben“  mit  seinen  reizenden  Oboen-  und
Klarinettensoli vor flirrendem Hintergrund mit distinguierter
Noblesse ein, lässt das Crescendo aufblühen, erfasst mit Sinn
für  Agogik  die  „weichüppige  und  elegante  Form  des
österreichischen Walzerrhythmus“, lässt die Philharmoniker den
gemütvoll-diskreten  Ton  für  die  Stimmungsmalerei  der
Einleitungen  –  auch  im  „Donauwalzer“  –  ausspinnen.  Manche
langsame  Stelle  gerät  ins  Zögern,  so  im  „Accelerationen“-
Walzer, aber der eigentlich monotone Dreierrhythmus erklingt
fesch und spritzig.

In  den  „Geschichten  aus  dem  Wienerwald“  hat  die  Wiener



Zithermeisterin  Barbara  Laister-Ebner  einen  herzwärmenden
Auftritt.  Nach  einer  dramatischen  Einleitung,  einem
romantisierenden  Hornruf  und  der  bukolischen  Flötenkadenz
erinnert die Zither an die niederösterreichischen Wurzeln der
Walzermelodien,  die  Sanguineti  mit  ein  wenig  zu  extremem
Ritardando und scharfem rhythmischen Impetus musizieren lässt.
Der fröhlichen Musizierlaune der Philharmoniker fehlt hier –
wie in mancher Polka – der letzte Schliff in der Balance und
die Eleganz der Artikulation.

Eine  ganz  eigene  Köstlichkeit  serviert  der  langjährige
Soloklarinettist  der  Essen  Philharmoniker,  Harald  Hendrich,
der jetzt ans zweite Pult rückt: Als Dank für die warmherzige
Würdigung Sanguinetis spielt er eine Hommage an den Jubilar:
„Ich begrüße Sie, Herr Johann Strauß“, aus der Feder von Béla
Kovács (1937-2021), der lange in Budapest und Graz Klarinette
unterrichtete.  Ein  kleines  Virtuosenstück  zwischen  edlem
Cantabile und spritzigen Rhythmen, erschienen in der Edition
Darok und extra von Boris Gurevich für Streicher bearbeitet.

Mit „Donner und Blitz“ stürzt der Fluss der Musik schließlich
in die Unterwelt, für die Strauß‘ kongenialer Pariser Kollege
Jacques Offenbach seinen zündenden Can-Can erfunden hat, der
Wien schon einen Monat nach der Uraufführung des „Orpheus in
der Unterwelt“ als Strauß-Quadrille in Furor versetzte. Ohne
Sorgen in die Unterwelt – wenn das mal kein Programm für 2025
ist!

Satire in antikem Faltenwurf:
Offenbachs  „Schöne  Helena“
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mischt in Hagen Schmackhaftes
und schlecht Verdauliches
geschrieben von Werner Häußner | 10. Januar 2025

Der Chor des Theaters Hagen spielt eifrig mit: Anton
Kuzenok  (Paris)  schafft  es  am  Ende  doch,  sich  die
„schönste  Frau  der  Welt“  zu  ergattern.  (Foto:  Björn
Hickmann)

In  Hagen  ist  es  wieder  bühnenfrisch  zu  besichtigen,  das
Dilemma  der  Offenbach-Rezeption.  Gegeben  wird  „La  belle
Hélène“, von Simon Werle auf Deutsch übersetzt und von dem aus
Wien stammenden Regisseur Johannes Pölzgutter mit ein paar
neuen Texten bereichert.

„Die  schöne  Helena“  also  entführt  in  ein  kräftig
parodistisches antikes Griechenland, in dem die Helden der
Atridensage  degenerieren  zu  Gesellschaftstypen  des  Jahres
1864. Die Hürde zum Heute ist eine doppelte: Paris, Menelaos,
Achill, Ajax, Orest und Kalchas, das sind Namen, die einem
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wohlerzogenen  Europäer  von  damals  selbstverständliches
kulturelles Grundwissen waren. Heute sind sie eine Sache von
aussterbenden  Bildungsbürgern  und  einer  Minderheit  von
Absolventen  humanistischer  Gymnasien.  Wer  aber  den  Mythos
nicht kennt, tut sich mit der Parodie schwer.

Die  andere  Stolperschwelle:  Offenbach  benutzte  die
wohlbekannten Figuren aus der Antike als Camouflage, um Polit-
und Gesellschaftsgrößen seiner Zeit im unangreifbaren, aber
pikant  transparenten  Gewand  der  Mythologie  so  bissig  wie
witzig  zu  karikieren.  Aber  wer  kennt  noch  Louis-Napoléon
Bonaparte mit seinem autoritären Regime und seinem Interesse
an Julius Cäsar und der Archäologie? Wer weiß noch von seiner
Sucht  nach  imperialen  Erfolgen  bei  einer  gleichzeitig
schwachen Armee? Wer kennt sie noch, die Hofschranzen von
damals,  denen  Offenbach  offenbar  genüsslich  den  Spiegel
vorgehalten hatte?



Sandra Maria Germann (Eris), Angela
Davis (Helena) und die schönste der
Göttinnen,  die  „schaumgeborene“
Venus, wie sie Sandro Botticelli in
seinem  weltberühmten  Gemälde  sah.
(Foto: Björn Hickmann)

Pölzgutter muss sich den Fragen stellen: Wie wirkt das Sujet
unterhaltsam, wie ist Offenbachs persiflierender Witz, sein
Tiefsinn zu erfassen? Wie seine bisweilen gallige Schärfe in
die Jetztzeit zu übertragen, die alle „Werte“ der Gesellschaft
seinerzeit verätzt hat und die mondän aufgehübschte Oberfläche
der Verlogenheit, der Ideologie, der Selbsttäuschung freilegt?
Sein Rezept, entwickelt mit Theresa Steiner (Bühne) und Susana
Mendoza  (Kostüme)  vereint  Schmackhaftes  mit  schlecht



Verdaulichem. Zu letzterem gehört ein Teil der Kostüme: Sie
sind  zwar  nett  anzusehen,  parodieren  aber  letztlich  die
Parodie und führen dazu, die Figuren in baren Unernst mit
einem sauren Schuss Kitsch abdriften zu lassen, statt sie in
behutsam  übertriebenem  Ernst  in  ihrem  parodistischen  Kern
freizulegen.  Bunte  Antike  und  Herrentäschchen  sind  eben
höchstens lachhaft.

Schauplatz mit Atmosphäre

Die Bühne dagegen hat in ihrer dekorativen Wirkung Potenzial:
Das Meer, in Gold gerahmt, davor (und manchmal auch kopfüber
eingetaucht)  Sandro  Botticellis  schaumgeborene  Venus.  Im
dritten Akt, wenn’s zur angeblichen Sommerfrische nach Nauplia
geht, staffeln sich die gemalten Wellen. Ein Schauplatz mit
Atmosphäre.

Zunächst agiert aber eine weitere Zutat der Regie: Pölzgutter
führt  –  durchaus  mythenkundig  –  die  Figur  der  Göttin  des
Streits  und  der  Zwietracht  ein.  Eris  rächt  sich  mit  dem
goldenen  Apfel  für  „die  Schönste“  für  eine  nicht
ausgesprochene  Einladung  –  und  Paris,  der  attraktive
sterbliche Jüngling, muss unter den drei führenden Göttinnen
wählen, eine Aufgabe, aus der er nur als Verlierer hervorgehen
kann.  In  der  Antike  als  verschrumpelte  kleine  Frau
dargestellt,  wird  Eris  auf  der  Hagener  Bühne  elegant,
scharfzüngig und maliziös von der Schauspielerin Sandra Maria
Germann verkörpert und knüpft und spinnt als befrackte Ariadne
den Faden der Handlung.

Scheiternde Humorversuche

Was nicht funktioniert – und das hat sich bereits in zahllosen
Regiebemühungen andernorts manifestiert – ist der schwerfällig
kalauernde Humorversuch, „lustige“ Personen zu kreieren, indem
man sie überzogen chargieren lässt. Sicher ist Menelaos ein
grenzintelligenter Schwächling, aber wer ihn wie Richard van
Gemert nur ein bisschen doof und ziemlich trottelig agieren



lässt,  unterschlägt  das  Gefährliche  und  Verblendete  des
Charakters. Auch das virile Protzgehabe der beiden Ajaxe (Götz
Vogelgesang und Insu Hwang) und der blass gezeichnete Hedonist
Orest der sympathisch frischen Clara Fréjacques gewännen durch
Verzicht  auf  vordergründiges  Humor-Gehabe.  Gerade  bei
Offenbach lacht man über Personen, die sich selbst überaus
ernst  nehmen  und  damit  den  Graben  zur  Realität  so  tief
aufreißen,  dass  sie  mit  all  ihren  Lebenslügen  und
Wichtigkeiten  darin  abstürzen.

Angela Davis (Helena) und der Damenchor des Theaters
Hagen. (Foto: Björn Hickmann)

Glückender ist da schon das Porträt, das Angela Davis von der
schönen  Helena  zeichnet.  Auch  wenn  die  Stimme  mit  eher
schwerem  Opernton  die  vitale  Leichtigkeit  der  Diseuse
uneinholbar macht, setzt Davis ihre Möglichkeiten gekonnt ein,
gibt  die  aufgestylte  Dame  selbstbewusst,  aber  auch  mit
Momenten anrührender Nachdenklichkeit. Anton Kuzenok ist ihr
Prinz  Paris;  er  vermag  vor  allem  durch  seinen  hübschen
leichten, dabei klangvollen Tenor zu verzaubern. Kalchas als



Parodie eines schmierigen Klerikers, mit den Blitzen Zeus‘
gekrönt, wäre ohne nachthemdähnliche Verkleidung als Charakter
glaubwürdiger und bedrückender angekommen – wiewohl sich Igor
Storozhenko alle Mühe gibt, aus der Figur etwas zu machen.

Taepyeong  Kwak  liefert  mit  dem  Philharmonischen  Orchester
Hagen  einen  rhythmisch  scharf  geschnittenen  Offenbach  ohne
Schwere  und  Fett.  Die  Couplets  kommen  auf  den  Punkt,  die
kurzgestanzten  Ohrwürmer  Offenbachs  folgen  einander  in
vergnüglicher Prozession.

Vorstellungen am 23.12., 31.12. (15 Uhr und 19.30 Uhr),  07.,
15.,  18.01.,  25.02.,  22.04..  Tickets:  (02331)  207  3218,
www.theaterhagen.de

Zwischen  Mineralwasser-
Imperium und Hambacher Forst:
Jacques  Offenbachs
„Großherzogin von Gerolstein“
in Köln
geschrieben von Werner Häußner | 10. Januar 2025
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Im Lager der gerolsteinischen Armee, die in Köln zu
Besetzern des „Hambi“ mutiert sind (von links): Miljenko
Turk (Baron Puck), Jennifer Larmore (Die Großherzogin),
Vincent  Le  Texier  (General  Boum),  umrundet  von
Tanzensemble und Chor der Oper Köln. Foto: Bernd Uhlig

Mit „Piff-Paff-Puff“ stellt sich der Herr vor. Es ist der
Sound von Platzpatronen, aber zur Vorsicht geht man doch erst
einmal in Deckung. Der Mann ist kommandierender General der
großherzoglich  gerolsteinischen  Armee,  die  sich  in  akuten
Kriegsvorbereitungen befindet. Sein Name, General Boum, ist
Programm: Ein „boum“ ist nicht nur der Knall einer Kanone,
sondern  auch  die  Bezeichnung  für  eine  nicht  immer  von
Schlüpfrigkeiten  freie  Fete.

Was um alles in der Welt den französischen Regisseur Renaud
Doucet  geritten  hat,  diese  ambivalente  Offenbach-Figur  als
einen Art Öko-Turnvater-Jahn in den gelbgrünen Dress eines
Senioren-Marathons zu stecken und in einem Hambi-Besetzerlager
umhertappen zu lassen, ist die erste von zahlreichen Fragen,
die  sich  mit  der  Neuinszenierung  von  Jacques  Offenbachs
genialer Operette „La Grande-Duchesse de Gérolstein“ in Köln



verbindet. Klar: Wir sind nicht mehr in der Zeit von 1867, der
militärische Zauber der Montur ist ebenso verblasst wie die
unkritische  gesellschaftliche  Begeisterung  für  uniformierte
Hierarchen. Auch die von der Zentralstaat-Metropole Paris aus
belächelte deutsche Kleinstaaterei mit ihren wichtigtuerischen
Fürsten – die sich damals gerade rund um die Weltausstellung
an der Seine amüsierten – ist passé.

Aber was dann die Operettenarmee des fiktiven Eifelstaates mit
der Hambi-Bewegung und dem Widerstand ökologisch beflügelter
Aktivisten gegen den Braunkohleabbau zu tun haben soll, worin
der  Mehrwert  einer  Verwandlung  der  Großherzogin  zur
Herrscherin eines Mineralwasser-Imperiums bestehen soll, das
bleiben uns die Herren Doucet (Regie) und Barbe (Bühne und
Kostüme)  schuldig.  Denn  der  „gesellschaftskritische“  Ansatz
versickert im Dekorativen, die sowieso nur mit knirschender
Gewalt  aufgesetzte  „Aktualisierung“  zerfließt  spätestens  im
zweiten Akt vor der goldenen Monumentalstatue eines Frosches
in Belanglosigkeit. Wenig Piff-Paff und ein großes „Puff“.

Einer  der  besten  Momente  der  Kölner  Offenbach-
Inszenierung: das Reiterballett des dritten Akts. Foto:



Bernd Uhlig

Aber wer Renaud Doucet und André Barbe verpflichtet, bekommt
den  Stil  des  Teams  auch.  Und  der  zeigt  in  der  Kölner
„Großherzogin“ zum 200. Geburtstag von Jacques Offenbach genau
die Schwächen, die auch bei anderen Inszenierungen der beiden
auffallen: Da sind zwar Cécile Chaduteaus Choreographien flott
und auf den Punkt gearbeitet – das Reiterballett im dritten
Akt ist herzerwärmend putzig –, aber sie bleiben Dekor im
geschickten Aufbau von Bewegungsbildern. Da wird ein Transfer
in die Gegenwart versucht, bleibt aber halbherzig, weil die
Begriffe unscharf sind: Am Ende landen wir mit einem schräg
gestellten, üppigen Bild in Plastik-Barock und einem hübsch
ausstaffierten  Bett  eben  doch  in  der  „guten“  alten
Operettenwelt.

Unverbrüchliche  Liebe  unter
einfachen  Menschen:  Soldat
Fritz  (Dino  Lüthy)  hält
seinem  Bauernmädchen  Wanda
(Emily Hindrichs) die Treue,
auch als Aufstieg, Macht und
aristokratische  Zuneigung
locken. Foto: Bernd Uhlig

Dorthin weisen auch die Figuren, selbst wenn sie zwischen
fantasievoll-opulenten  Kostümen  auch  mal  den  mittlerweile
üblichen  blauen  Banker-  oder  Trump-Anzug  tragen  wie  der
durchtriebene Baron Puck, bei Miljenko Turk ein eher harmloser



Vertreter  politischer  Ibiza-Fraktionen.  Dass  diese
Offenbach’schen Verschwörer komisch und gefährlich sind, wird
nicht  berücksichtigt.  Stattdessen  macht  der  orgelnd
tremolierende  Vincent  Le  Texier  aus  General  Boum  einen
chargierenden  Trottel,  dessen  Auftreten  sich  aus  dem
Repertoire überzogener Komödien-Affektiertheit bedient, ohne
hintergründig, witzig oder wenigstens lustig zu sein.

Und bei allem Respekt vor der Lebensleistung von Jennifer
Larmore: Die altersmilde Generosität ihrer Großherzogin holt
weder  die  unbekümmerte  Naivität  der  von  sich  selbst
überzeugten  Potentatin  ein,  noch  ihre  pralle  erotische
Energie.  Doch  als  die  Gerolsteinische  First  Lady  dem  mit
ökologisch  korrektem  Naturhaar  ausgiebig  bepelzten  Ex-
Gefreiten Fritz – dem tenorblassen Dino Lüthy – ihre Sehnsucht
nach authentischer Beziehung offenbart, gelingt der Sängerin
ein berührender Moment. Offenbach, der Satiriker, der Spötter,
der über den Blumen des Frivolen flatternde Schmetterling,
kannte  das  zarte  Sentiment:  Er  war  eben  auch  ein
Familienmensch, der den Wert von Zuneigung, Liebe und Treue zu
schätzen wusste.

François-Xavier  Roth  lässt  das  Gürzenich-Orchester  Köln
durchaus  mit  der  leichten  Phrasierung  und  den  pointierten
Noten spielen, die der Musik ihren unverwechselbaren Esprit
geben. Er überzieht auch die Tempi nicht in Richtung hastiger
Eile. Es dürfte der Saal im Staatenhaus sein, dessen Akustik
Transparenz,  deutliche  Konturen  in  den  Bläsern  und
trennscharfe Bässe behindert. Für die Momente der Parodie, für
das aufgeblasene Pathos der Szene mit dem „Säbel vom Papa“,
für die lustvoll schaurige Verschwörungsszene bringt Roth die
Lust an der sanften, aber wirksamen Übertreibung nicht mit.
Die Musik klingt, als sei sie ernst gemeint.

Ein  umfangreiches  Festival  zum  200.  Geburtstag  des  Kölner
Komponisten



Jacques  Offenbach
um  1870,
Reproduktion
Rheinisches
Bildarchiv Köln

„Piff-Paff-Puff“:  Das  Couplet  des  Generals  gibt  auch  den
Events  in  Köln  rund  um  den  200.  Geburtstag  von  Jacques
Offenbach am 20. Juni das Motto. Das Jubiläum stürzt derzeit
nicht nur seine Geburtsstadt in einen ausgiebigen Offenbach-
Taumel. Von Argentinien bis China würdigen Opernhäuser den
Jubilar  mit  Aufführungen  –  meist  allerdings  nur  seiner
bekannten Werke wie „Les Contes d’Hoffmann“ oder „Orphée aux
Enfers“.

Doch der Schwerpunkt der Offenbach-Feiern liegt in Frankreich
und im deutschsprachigen Raum. In Köln sind derzeit in der
Volksbühne am Rudolfplatz die beiden durchgeknallten Einakter
„Herr Blumenkohl gibt sich die Ehre“ und „Die Insel Tulipatan“
zu  sehen  –  letztere  eine  unverständlicherweise  lange  Zeit
unbeachtet gebliebene Parodie auf vorschnelle Zuordnung von
Geschlechtern, ein passendes Thema also zur Gender-Debatte.

Ein Symposion in Köln und Paris widmet sich ab 19. Juni den
Forschungsfragen rund um Offenbachs Biografie und das längst
nicht erschöpfend entdeckte und bearbeitete Œuvre des „Mozart

https://www.yeswecancan.koeln/offenbach-festival-programm


der Champs-Elysées“. Bis 27. Juni hat die Kölner Offenbach-
Gesellschaft ein vielfältiges Programm auf die Beine gestellt.
Die Oper Köln zeigt zwischen 22. Juni und 9. Juli unter dem
Titel  „Je  suis  Jacques“  eine  Jubiläums-Offenbachiade  von
Christian von Götz auf der Baustelle des Opernhauses.

Über das ganze Jahr werden sich die Veranstaltungen hinziehen,
unter anderem mit der Kölner Erstaufführung der satirischen
komischen Oper „Barkouf“, in der ein Hund an die Macht kommt.
Der Abschluss wird romantisch: Das Theater Hagen setzt ihn mit
einer  Neuinszenierung  von  „Hoffmanns  Erzählungen“  ab  30.
November.

Die  nächsten  Vorstellungen  von  „La  Grande-Duchesse  de
Gérolstein“ am 20., 23. und 26. Juni. Nähere Infos hier.

Weitaus  mehr  als  Barcarole
und Can Can: Ein Blick auf
das  Offenbach-Jubiläumsjahr
2019
geschrieben von Werner Häußner | 10. Januar 2025
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Jacques  Offenbach  um  das  Jahr  1870,
Reproduktion  Rheinisches  Bildarchiv
Köln

Jacques  Offenbach  ist  kein  Unbekannter:  Wer  jemals  die
Barcarole aus „Hoffmanns Erzählungen“ gehört hat – und sei es
nur als Werbe-Untermalung – wird die träumerisch-irisierende
Melodie nie mehr vergessen. Wer nur einmal den Sog des Cancan
aus „Orpheus in der Unterwelt“ gespürt hat, wird die Beine nie
mehr ruhig bekommen.

Und dennoch: In seinem 200. Geburtsjahr 2019 ist der Kölner
„Judenpursch“, der in Paris eine märchenhafte Karriere gemacht
hat und nach dem deutsch-französischen Krieg von 1870/71 unter
vielen  Anfeindungen  einen  Absturz  erleiden  musste,  als



Komponist immer noch lückenhaft erschlossen, als Mensch oft
nur als Klischeefigur präsent und in seiner Wirkungsgeschichte
in längst nicht allen Aspekten beleuchtet. Von seinen zwischen
gut  100  bis  140  geschätzten  Werken  für  die  Bühne  sind
höchstens zehn Prozent hin und wieder präsent, für viele gäbe
es nicht einmal Noten- oder gar Aufführungsmaterial.

Motto des Festjahres in Köln: „Yes, we cancan“

Mit einem groß angelegten Festjahr will die Stadt Köln ihren
wohl  bedeutendsten  musikalischen  Sohn  neu  ins  Bewusstsein
rücken. Zahlreiche Partner bringen Mittel und Know-how ein,
allen  voran  die  Kölner  Offenbach-Gesellschaft,  das  Land
Nordrhein-Westfalen, Förderer aus der Wirtschaft, den Medien
und der Kultur – und auch die Katholische Kirche. „Yes, we
cancan“,  ist  das  Motto  des  Jahres,  das  den  „Erfinder  der
Operette“ endlich als einen der großen Komponisten des 19.
Jahrhunderts öffentlich wirksam machen will.

Das tut not: Denn während etwa
Richard  Wagner  omnipräsent  auf
der Bühne und in der Literatur
ist, Werk und Person in nahezu
allen Details ausgeleuchtet und
kontrovers  diskutiert  sind,
während  sich  Gioachino  Rossini
weltweit und immer mehr auch im
deutschen  Sprachraum  steigenden
Interesses  erfreuen  kann,
während  Giacomo  Meyerbeers
epochemachende  Opern  gerade  in

aufregenden Inszenierungen neu entdeckt werden, steckt eine
umfassende Offenbach-Rezeption noch in den Anfängen.

Auch die seit 20 Jahren beim Verlag Boosey & Hawkes laufende
monumentale Offenbach- Edition Jean-Christophe Kecks änderte
das nur zeitweise und in einigen prominenten Fällen. Noch bis
vor kurzem gab es Theater, die selbst Offenbachs Hauptwerk

https://www.koelner-offenbach-gesellschaft.org/
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„Les  Contes  d’Hoffmann“  und  seine  bahnbrechenden  Operetten
nach  altem,  heutigen  kritischen  Standards  nicht  genügendem
Material spielten.

Sein Musiktheater war für das Hier und Jetzt gedacht

Das hat vielfältige Gründe: Offenbach verstand sich nicht, wie
Wagner,  als  Schöpfer  überzeitlich  gültiger  Werke,  sondern
produzierte für sein Hier und Jetzt, für die Gesellschaft des
französischen Zweiten Kaiserreichs. Sein Stern sank nach dem
deutsch-französischen  Krieg  von  1870/71,  nach  dem  er  in
Frankreich  wie  in  seinem  Heimatland  Deutschland
gesellschaftlich  angefeindet  wurde  und  den  zunehmenden
Antisemitismus zu spüren bekam.

Offenbach  konzipierte  sein  Musiktheater  neu,  setzte  auf
märchenhafte,  opulent  ausgestattete  Féerien.  Seine
zeitaktuellen, satirischen Werke hatten ihre große Zeit hinter
sich. Spätere Generationen konnten nichts mehr damit anfangen.
Die Kritik konzentrierte sich im Schatten Wagners auf die
angeblich  „seichte“  Musik  und  übte  sich  in  moralischer
Empörung.

Die großen Erfolgsoperetten degenerierten zu harmlos-heiteren
Vergnügungen. Nationalismus und Antisemitismus als treibende
Kräfte  sorgten  dafür,  dass  gerade  die  politisch-satirische
Seite seines Œuvres, die schon zu seinen Lebzeiten von der
Zensur klein gehalten wurde, auf den Bühnen kaum eine Chance
mehr hatte.

In alle Winde verstreutes Material

Dass  „Orpheus  in  der  Unterwelt“  oder  „Pariser  Leben“  als
relativ viel gespielte Werke nicht nur burleske Parodien der
versunkenen  Antike  oder  einer  historisch  gewordenen
Gesellschaft sind, sondern aufmüpfiges Potenzial haben, wurde
zwar  seit  den  siebziger  Jahren  wieder  entdeckt.  Aber  die
Nach-68er-Kultur  suchte  sich  andere  Ausdruckswege  als
ausgerechnet  Operetten.



So erfreute sich Offenbach zwar eines gewissen Respekts, der
sich aber – so jedenfalls in der Erinnerung – nicht in Zahl
und Qualität der Aufführungen niederschlug. Dazu kommt die
Abwertung der Gattung Operette in den letzten Jahrzehnten, die
zwar  vor  allem  dem  –  seit  der  Nazizeit  geförderten  –
sentimentalen Genre galt, aber dafür sorgte, dass die Sparte
des unterhaltsamen Musiktheaters an den meisten Theatern auf
eine oder zwei Produktionen pro Spielzeit schrumpfte, wenn sie
nicht ganz aufgegeben wurde, und die spezialisierten Ensembles
verschwanden.  Und  ein  Problem  ist  auch  die  archivalische
Überlieferung: Das Material ist in alle Winde verstreut, nicht
zugänglich oder überhaupt nicht bekannt.

Das Problem mit der Aktualisierung

Zu ihrer Zeit waren Jacques Offenbachs Operetten – präziser
ist der Begriff der opéra bouffe – topaktuell. Deswegen klappt
es mit der Modernisierung meistens nicht. Zwischen laschem
Historismus  und  bemühter  Zeitgenossenschaft  führt  eine
tückische  Straße  geradewegs  in  Belanglosigkeit,  glitschig
gepflastert  mit  groben  Gags  oder  völlig  überdreht  in  den
Klamauk abdriftend. Offenbach zu inszenieren gehört in die
Königsklasse  des  Regiehandwerks,  und  an  Figuren  wie  der
Großherzogin von Gerolstein mit ihrer zweifelhaften Entourage
oder  König  Bobèche  („Barbe-bleue“)  in  den  Gedärmen  seiner
Macht scheitern Regisseure unter Umständen erbärmlicher als an
Parsifal oder Elektra.



Derzeit  in  Hagen  im  Spielplan:  Jacques  Offenbachs
„Pariser Leben“. Die Regie von Holger Potocki lässt das
nostalgische  Paris  nur  noch  als  Zitat  zu.  Veronika
Haller und Kenneth Mattice als Ehepaar Gondremarck in
der Aufführung in Hagen. Foto: Klaus Lefebvre

Christoph Marthaler hat in Basel an „La Grande-Duchesse de
Gérolstein“ vorgeführt, was es heißt, die Figuren Offenbachs
in ihren ambivalenten Charakteren ernst zu nehmen, ohne Humor,
Ironie und Parodie zu verraten. Und auch an kleineren Theater
gelingt der eine oder andere Offenbach-Abend, etwa jüngst in
Hagen, wo Holger Potocki in „Pariser Leben“ jede Form von
Historismus meidet und das damals aktuelle, heute historisch-
nostalgisch verklärte Paris nur als sanft ironisches Zitat
zulässt.

Der „Sittenverderber“ aus dem frivolen Paris

Inzwischen passé sind die Argumente gegen den Meister des
satirischen  Humors,  wie  sie  nicht  zuletzt  in  kirchlichen
Kreisen  lange  vorgebracht  wurden:  Offenbach  als
„Sittenverderber“ stand für ruchloses Treiben auf (und wie

https://www.revierpassagen.de/tag/pariser-leben


geargwöhnt  hinter)  der  Bühne,  für  verdammenswerte  sexuelle
Freizügigkeit,  für  das  Verderben  einer  für  unschuldig
gehaltenen Jugend. Dazu hat Manuela Jahrmärker unter dem Titel
„Vom  Sittenverderber  zum  ewig  klassischen  Komponisten“  in
einem lesenswerten Band von Rainer Franke über „Offenbach und
die  Schauplätze  seines  Musiktheaters“  zahlreiche  Quellen
gesammelt, die nicht nur das christliche Milieu betreffen.

Offenbach ist in seinem völlig säkularen Musiktheater in der
Tat ein Komponist der Moderne. Aber über allen moralischen
Verdikten wurde übersehen, wofür seine beißende Kritik steht:
Er  entlarvt  die  moralische  Heuchelei,  das  Bemänteln  von
Machtwille,  Gier,  narzisstischer  Egozentrik  oder  eiskaltem
ökonomischem oder politischem Kalkül mit „höheren“ Werten. Er
führt Machthaber und ihre subalternen Schmarotzer vor, die
Staat und Gesellschaft, Regeln und Gesetze nur als Mittel
verstehen, mit denen sie sich Macht oder Lust verschaffen. Der
Jupiter  in  „Orphée  aux  Ènfers“  ist  eben  kein  drollig
parodierter antiker Gott, sondern ein Scheusal, das selbst die
– moralisch nicht weniger fragwürdigen – Stützen seiner Macht
gegen sich aufbringt.

Dass Offenbach in den wenigen stillen, sentimentalen Momenten
die  Sehnsucht  seiner  Figuren  nach  einer  wahrhaftigen,
menschlichen  Welt  durchschimmern  lässt,  in  der  vielleicht
sogar echte Liebe möglich sei, gibt seinen Operetten einen
zutiefst  humanen  Zug  und  lässt,  was  seine  Kritiker  meist
übersehen  haben,  in  der  Verderbtheit  seiner  Welten  die
„Sehnsucht  nach  dem  Heil“  durchscheinen  –  nur  eben  viel
menschlicher als bei Wagner.

Entdeckungen auf den Spielplänen der Opernhäuser

Der Blick auf die Spielpläne der Opernhäuser bis Juli 2019
zeigt noch wenig von dem innovativen Impuls, den sich Kenner
und  Liebhaber  Offenbachs  vom  Jubiläumsjahr  erhoffen.  Der
Opern-Klassiker  „Les  Contes  d’Hoffmann“  steht  sowieso  im
internationalen Repertoire – so von Buenos Aires über Peking,



Moskau und Wrocław bis Neapel, in Deutschland in Gera und
Karlsruhe. Aber seine erst in jüngerer Zeit wiederentdeckte
Oper  „Les  Fées  du  Rhin“  („Die  Rheinnixen“)  wird  derzeit
lediglich  in  Biel-Solothurn,  sein  „Fantasio“  nur  in
Montpellier und Eindhoven (ab Mai 2019, geplant ist auch ein
Gastspiel in Köln) gespielt.

Die nie veröffentlichte, erst jüngst von Jean-Christophe Keck
wiederentdeckte  und  publizierte  köstliche  Polit-Satire
„Barkouf“ – ein Hund regiert als Vizekönig im indischen Lahore
–  erlebte  im  Dezember  2018  Strasbourg  ihre  moderne
Erstaufführung und wird 2019/20 in Köln zu sehen sein. Und in
Hannover treibt in einer weiteren bissigen Satire auf unfähige
Herrscher und korrupte Cliquen „Le Roi Carotte“ sein Unwesen.

Seltenes kündigen auch die Pariser Bühnen an: das Théâtre des
Champs-Elysées  „Maître  Peronilla“  und  die  Opéra  Comique
„Madame Favart“. Und mit Hilfe des Palazzetto Bru Zane, einem
Zentrum  für  die  Erforschung  und  Wiederentdeckung  der
romantischen  französischen  Oper,  führt  das  Théâtre  Marigny
unter dem Titel „Bouffes Bru Zane“ von Januar bis Juni eine
Serie von einaktigen Werken der opéra-bouffe auf.

Von der „Prinzessin von Trapezunt“ bis zum regierenden Hund
„Barkouf“

Nur  in  Würzburg  bis  April
und ab Mai 2019 in Hamburg
wird  im  deutschsprachigen
Raum  derzeit  Offenbachs

https://www.revierpassagen.de/81679/gemuese-an-die-macht-hannover-laeutet-das-offenbach-jahr-2019-mit-einer-koestlichen-polit-satire-ein/20181125_1349
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Erfolgsoperette  „La  Belle
Hélène“  gespielt.  In
Alexandra  Burgstallers
Ausstattung  ist  die  fern
gerückte  Antike  nur  noch
dekorative  Assoziation.
Foto:  Nik  Schölzel

In Deutschland zeigt das rührige Theater Hildesheim ab 3. März
2019 „Die Prinzessin von Trapezunt“. Andere beschränken sich
bisher auf das, was von Offenbach in den Spielplänen überlebt
hat: „Die Großherzogin von Gerolstein“ (Aachen, Halle, Köln),
„Die  schöne  Helena“  (Hamburg,  Würzburg),  „Pariser  Leben“
(Hagen,  Trier)  und  „Orpheus  in  der  Unterwelt“  (Bielefeld,
Krefeld-Mönchengladbach, Mannheim, Oldenburg).

In Köln umfasst die Liste der Veranstaltungen in nächster Zeit
eine  Podiumsdiskussion  am  22.  Januar  im  Domforum  mit  dem
Kölner PresseClub und dem Katholischen Bildungswerk, bei der
das  deutsch-französische  Verhältnis  im  europäischen  Kontext
thematisiert wird. Das Institut Français in Köln eröffnet am
25. Januar eine Veranstaltungsreihe zum Offenbach-Jahr mit dem
jungen Kölner Ensemble VivazzA. Das Konzert stellt Offenbach
in den Kontext der Musik seiner Zeit.

„Divertissementchen“ zur Karnevalszeit

Ein  Riesenspaß  dürfte  ab  2.  Februar  „Offenbach  –  ein
Divertissementchen“  der  Oper  Köln  werden,  das  die
Karnevalszeit bis 5. März mit schmissiger Musik und Ballett-
Choreografien auf die übliche Kölner Weise ausfüllen wird. Am
16.  März  nimmt  die  Kammeroper  Köln  ihre  Produktion  von
„Orpheus in der Unterwelt“ wieder auf. Am 9. Juni feiert dann
„La Grande-Duchesse de Gérolstein“ ihre Premiere in der Oper
Köln. Ab 17. Juni zeigt die Volksbühne am Rudolfplatz in Köln
zwei  der  hintersinnig-amüsanten  Einakter:  „Die  Insel
Tulipatan“ und „Salon Pitzelberger“. Und ab 19. Juni stehen
Leben und Werk Offenbachs im Zentrum eines Symposions der

https://www.yeswecancan.koeln/veranstaltungen


Hochschule für Musik und Tanz in Köln.

Info: https://www.yeswecancan.koeln/veranstaltungen

Operetten-Passagen  (11):
Jacques  Offenbachs  „Pariser
Leben“ – goldener Flitter in
der grauen Nässe von Hagen
geschrieben von Werner Häußner | 10. Januar 2025

„Pariser  Leben“  von  heute:  Richard  van  Gemert
(Gardefeu), Veronika Haller (Christine von Gindremarck),
Boris Leisenheimer (Clochard). (Foto: Klaus Lefebvre)

Zu ihrer Zeit waren Jacques Offenbachs Operetten topaktuell –
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und deswegen klappt es mit der Modernisierung meistens nicht.
Zwischen laschem Historismus und bemühter Zeitgenossenschaft
führt  eine  tückische  Straße  geradewegs  in  Belanglosigkeit,
glitschig glatt gepflastert mit schalen Humor-Versuchen.

Offenbach zu inszenieren gehört in die Königsklasse, und an
Figuren  wie  die  Großherzogin  von  Gerolstein  mit  ihrer
Entourage oder König Bobèche in den Gedärmen seiner Macht
scheitern  Regisseure  unter  Umständen  erbärmlicher  als  an
Parsifal oder Elektra. In Hagen ist nun unter der Hand von
Holger  Potocki  einer  der  geglückteren  Offenbach-Abende  zu
erleben.

Das  Glück  mag  darin  liegen,  dass  Potocki  jede  Form  von
Historismus meidet und das damals aktuelle, heute historisch-
nostalgisch verklärte Paris nur als sanft ironisches Zitat
zulässt.  Sein  Zugriff  auf  „Pariser  Leben“  meint  die
französische  Metropole  heute,  mit  ihren  Banlieus,  ihren
betongesättigten Schnellstraßengürteln, ihren Elendsquartieren
und  dem  Innenarchitekten-Chic  ihrer  Luxusappartements,  mit
ihren  Menschen  aus  aller  Herren  Länder,  ihrem  Mix  von
Religionen  und  dem  Kampf  ums  tägliche  Bestehen  in  der
„bevölkerten Wüste“, 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
Kulturschätze zwischen Louvre und Quartier Latin projizieren.

Entlassen ins Leben von heute

Die Gondremarcks sind zwei davon – und sie werden im flotten
Tempo der Eröffnungsszene 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
Straßenjungen geklaut, die Handtasche mit Geld und Papieren
verschwindet  schon  im  Wagen.  Da  wird  erst  einmal  auf
Schwedisch gestritten, aber die Gäste aus dem Norden haben
kaum eine andere Chance, als das Angebot eines vom fast food
übergewichtig  gewordenen  Jungen  anzunehmen:  eine  Nacht  im

http://www.theaterhagen.de/veranstaltung/pariser-leben-1122/5944/show/Play/


„zufällig“ 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 überzeichnen
oder  ihnen  Gewalt  anzutun.  Er  schärft  nur  die  Züge,  die
Offenbach und seine Librettisten Henry Meilhac und Ludovic
Halévy vorgezeichnet haben und übersetzt sie – wie viele Teile
des Dialogs – ins Heute. Dazu lässt er ein Panoptikum von
Frankreich-Klischeefiguren  kreisen,  von  Rokokokokotten  über
Karl Lagerfeld bis hin zu Obelix mit Hinkelstein, ausgestattet
mit  überbordender,  manchmal  grotesker  Kostümpracht.  Das
mondäne 19. Jahrhundert, präsent in der vor dem vierten Akt
eingeschobenen  Bahnhofs-Szene  des  Beginns,  ist  im
stimmungsvollen Bühnen-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  rührend-
belehrende Rede halten, während sich zu „Oui, voilá, das ist
das Pariser Leben“ noch einmal alles in den Dreh des Cancans
stürzt – der Jude, der Muslim und der Christ inklusive. Jetzt
erlebt das schwedische Paar im Tanz auf der Straße das „echte“
Paris mit den „echten“ Menschen. Es bräuchte diese Botschaft



nicht, aber Potocki integriert sie so unaufdringlich in seine
unterhaltsam  und  humorvoll  erzählende  Regie,  dass  sie  die
Illusion der Operette nicht im Lehrstückhaften verfestigt.

Kein „lustiges“ Aufdrehen

Offenbach ist also in diesem verheißungsvollen Präludium zu
seinem  Jubiläums-Jahr  2019  glücklich  im  Paris  von  heute
angekommen – und das Hagener Publikum hätte allen Grund, die
leeren  Plätze  im  Zuschauerraum  zu  besetzen  und  sich  zu
unterhalten. Das gewandt spielende Ensemble trägt seinen Teil
zum  Amüsement  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
alltäglicher  Absurdität.  Und  wo  der  Unsinn  seinen  Triumph
auskostet,  auf  der  inszenierten  „Pariser“  Party  im
Etablissement der Madame Quimper-Karadec, lässt Potocki seine
Darsteller auch richtig aufdrehen.

Veronika Haller glänzt vor allem in den ariosen musikalischen
Momenten; der Konversationston á la Hortense Schneider – der
Star  der  Uraufführung  –  ist  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, verkörpert Kenneth Mattice sehr glaubwürdig
– ob er als lüsterner Nordmann arglos auf die raffinierten
Fallen  des  amourösen  Geschäfts  hereinfällt  oder  als
schwerblütiger Schwede mit dem Tempo des Pariser Liebeslebens
nicht  mithalten  kann.  Dafür  sorgen  mit  viel  Sex-Appeal
Elizabeth Pilon – dünn an Figur wie an Stimme – als anziehende
Pauline und Kristine Larissa Funkhauser als selbstbewusste,
saftig  auftretende  Metella,  die  ihrem  Ruf  als  „leichtes
Mädchen“ eine ganz andere Realität entgegensetzt.

Korsage aus gelbem Absperrband

Marilyn Bennett als Madame Quimper-Karadec glänzt nicht nur



mit dem eingeschobenen „Midnight in Paris“ – dafür 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
Körperreiz aus, begleitet von „Gonzo“ (Thorsten Pröhln), einem
devoten  Leder-Subjekt  an  der  Kette.  Richard  van  Gemert
adaptiert die jugendliche Rolle des Gardefeu mit Bravour: ein
kleiner  Gauner  mit  menschlichen  Zügen,  Humor  und  erst
finanziellem,  dann  schwärmerisch-unbeholfen  amourösem
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-
abgeklärten Clochard zu verwandeln, was ihm mit leicht komisch
schillernder Würde auch gelingt. Das Orchester unter Andreas
Vogelsberger  erinnert  zunächst  daran,  dass  wir  uns  in
Westfalen, nicht an der Place Pigalle befinden: die Töne sind
nicht  spitz  artikuliert,  der  Rhythmus  federt  schwerfällig.
Aber die Balance stimmt, und im Lauf des Abends gewinnen die
Tanzformate und die kurznotigen melodischen Burlesken Elan und
Energie. Da überzieht der Schimmer goldenen Flitters selbst
die graue Nässe von Hagen.

Weitere  Aufführungen:  27.,  31.  Dezember  2018  –  19.,  26.
Januar; 24. Februar, 23. März, 26. April, 5. und 12. Mai 2019.

Info:
http://www.theaterhagen.de/veranstaltung/pariser-leben-1122/59
44/show/Play/
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Gemüse an die Macht: Hannover
läutet  das  Offenbach-Jahr
2019  mit  einer  köstlichen
Polit-Satire ein
geschrieben von Werner Häußner | 10. Januar 2025
Die Macht wächst empor aus den tiefen Schlünden, wo es kalt,
finster und feucht ist und man die Sohlen von unten sieht. Sie
schraubt sich mit Hilfe magischer Kraft ans Licht und wankt
als bedrohliche Schar in den Dunst, wie er in düsteren Krimis
wabert. Das ist der Moment, in dem Jacques Offenbachs „König
Karotte“ unheimlich wird.

Jacques  Offenbach
auf  einem
historischen  Foto
von Nadar

Den Rest ihrer vier Akte und drei Stunden bleibt die köstliche
Polit-Satire von 1872 in der Regie-Handschrift von Matthias
Davids an der Staatsoper Hannover ein buntes Spektakel. Der
Klamauk wuchert, wenn das Gemüse die Macht ergreift, denn der
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Herrscher des sagenhaften Reiches Krokodyne, ein Prinz namens
Fridolin XXIV., hat alles Geld auf den Kopf gehauen und feiert
mit  Band,  Mütze  und  blauer  Pekesche  mit  einer  fröhlichen
Studentenschar: „Wir sind hier, gib uns Bier, wir haben Durst“
– Jean Abels Übersetzung trifft punktgenau.

Bei so viel Vernachlässigung der Staatsgeschäfte hat die Hexe
Kalebasse – Daniel Drewes gibt sie als maliziöse Transe –
leichtes  Spiel.  Knollen,  Rüben  und  Wurzeln  im  königlichen
Garten werden ans Licht gezaubert und erstürmen den Palast –
nicht ohne sich zuvor als Radieschen, Lauch oder Schwarzwurzel
durch das Publikum zu zwängen, wohl um zu zeigen: Hier kömmt
das Volk! Und mittendrin, hoch aufgerichtet, die Gelbe Rübe,
ein  „fremder  Herr  mit  einem  Riesenapparat“:  Das  sind  die
Stellen,  derentwegen  Offenbach-Operetten  früher  frommen
Pennälern verboten waren.

Victorien Sardou, der heute nur noch als „Tosca“-Verfasser
bekannte Dramatiker, hat sein Handwerk verstanden: Sein Text,
ohne weit hergeholte Aktualisierung verdeutscht, sitzt nicht
nur, wenn es schlüpfrig, sondern auch, wenn es politisch wird.
Denn diese „Opéra-bouffe-féerie“ ist heute noch unmittelbar
und deutlich als Kritik an herrschenden Klassen verständlich –
und zwar nicht nur an der Verkommenheit des „Ancien Régime“,
das Fridolin verkörpert, sondern auch an der ungeschliffenen
Willkür  des  Gemüseregiments,  das  eine  Konterrevolution
hervorruft:  „Zerschlagt  ihn  zu  Brei,  dann  ist  vorbei  die
Tyrannei“  schleudert  der  Chor  dem  welkenden  Karottenkönig
entgegen,  während  sein  Kabinett  rechtzeitig  die  Seiten
wechselt und sich „dem Volke“ andient.

150 Jahre ungespielt

Es wundert nicht, dass diese vegetabile Abrechnung mit dem
Polit-Betrieb 150 Jahre lang nicht gespielt und erst 2015 in
Lyon  in  der  von  Jean-Christophe  Keck  betreuten  kritischen
Edition wiederentdeckt wurde. Der Aufwand für diese gewaltige,
einst sechs Stunden dauernde Ausstattungsorgie mit Zeitreise



ins antike Pompeji, Vulkanausbruch daselbst, Ameisenreich und
Affeninsel kann nicht Grund allein gewesen sein. Der Verdacht
liegt nahe, dass Offenbach und Sardou einfach ein zu freches,
politisch  in  den  Verwerfungen  des  20.  Jahrhundert  höchst
unwillkommenes Team gewesen sind. „Orphée aux Enfers“ lässt
sich leichter verharmlosen.

Wie die französische Bezeichnung sagt, hat das Stück drei
Elemente, die untereinander ausbalanciert werden müssen: Die
„opéra“  meint  den  musikalischen  Anspruch,  der  sich  in
ausgedehnten  Finali  und  abwechslungsreichen  Formen  zeigt.
Offenbach greift in sein musikalisch-handwerkliches Repertoire
und streut wie eine Fortuna ihr Füllhorn aus. Galopp, Walzer,
Charaktertänze,  schwärmerische,  mit  lichtem  Ostinato-Puls
unterfütterte  Melodie,  Couplet,  Arioso  und  Romanze:  alles
klingt nach Offenbach, alles meint man schon gehört zu haben,
und dennoch ist alles neu. Der unmittelbar eingängige Mitsing-
Schlager ist nicht dabei, aber die eine oder andere melodische
Formulierung windet sich ins Ohr und würde sich, ein paar Mal
gehört, sicher zum Wurme wandeln.

Bemühte Übertreibung

Die „bouffe“, das Komische, ist nicht leichter umzusetzen als
die  „féerie“,  das  Fantastische.  Das  zeigt  sich  an  der
Inszenierung  Davids‘:  So  gekonnt  und  flott  viele  Szenen
konzipiert sind – und dank der Darsteller zünden sie auch auf
dem Punkt –, so bemüht sind Übertreibungen: Das beginnt beim
orangefarbenen König, den Sung-Keun Park als haute-contre in
quäkende  höchste  Tenortöne  führt  und  damit  die
Herrscherfiguren der alten französischen Oper parodiert. Aber
als Darsteller strapaziert er ein überzeichnetes Gesten- und
Bewegungsrepertoire. Diese Rübe ist weder komisch noch – und
das ist ein echtes Manko – gefährlich. Die Doppeldeutigkeit
der Figuren löst sich in quirligem Divertissement auf.

Auch bei dem kräftig und klar intonierenden Eric Laporte als
Konkurrenz-Tenor  Fridolin  wird  der  springende  Punkt,  die



Entwicklung zu einem weiseren Herrscher, nicht recht deutlich.
Er  bleibt  der  fröhliche  Leichtfuß,  als  der  er  vertrieben
wurde. Seine fantastische Reise vom alten Römerreich über die
Insekten-Unterwelt bis in exotische Fernen lässt ihn zu wenig
reifen. Sein wundersamer Begleiter Robin (beweglich in Stimme
und Erscheinung: Josy Santos) erinnert an die Muse, die zehn
Jahre später Hoffmann begleiten und zu seiner Dichter-Berufung
führen  wird.  Das  prinzipielle  Problem  bei  Offenbach-
Inszenierungen wird auch in Hannover nicht gelöst: Wie wirkt
eine Figur komisch und gefährlich zugleich?

Anders die „féerie“: Mathias Fischer-Dieskaus Bühne verfällt
nicht dem Illusionismus und markiert deutlich, wo die Illusion
wirkt. Soffitten und Schenkel verhängen die Bühne mit dem
französischen Rokoko des alten Regimes, düstere Wolkenbilder
schaffen Atmosphäre, die Ameisenbrigade ist in einem Wirrwarr
von  Lichtstäben  nur  schemenhaft  sichtbar.  Susanne  Hubrich
schafft  komisch-fantastische  Kostüme,  ob  ein  skurril
verzerrtes  Rokoko  oder  das  kraftvoll  modellierte  Gemüse
(Maske: Stefan Jankov); ob die langsam einschrumpelnde Karotte
oder  die  wetterwendische  Kunigunde  (super  überdreht:  Anke
Briegel)  mit  ihrer  rübenassimilierten  Hochfrisur.  Der
Schaulust  wird  Futter  gegeben  –  ganz  so,  wie  es  die
märchenhaften  Ausstattungsstücke  Offenbachs  im  Sinne  gehabt
haben.

Kalkuliertes Sentiment

Was  Davids  nicht  übersieht:  Offenbach  hat  auch  eine
sentimentale Seite. Wohl kalkuliert, spielt sie in „Le Roi
Carotte“  ihre  Rolle.  Die  Romanzen  von  Fridolin  oder  der
gutherzigen, von der bösen Hexe gefangen gehaltenen Rosée-du-
Soir  (Athanasia  Zöhrer)  sind  Momente  des  Innehaltens  im
Trubel,  kleine  Juwelen  des  Herzensgesangs,  die  andere
Regisseure  –  Laurent  Pelly  2015  in  Lyon  etwa  –  zu  wenig
beachten. Aber gerade sie zeigen die tief humane Seite der
Kunst Offenbachs und geben den Figuren auf der Bühne eine
berührende menschliche Dimension.



Was den Kenner beglückt, sind die zahllosen Anspielungen, die
versteckten Persiflagen: Sprachlich sind sie in Hannover, weil
ein  gut  artikuliertes  Deutsch  gesprochen  wird,  nur  in
gelingenden Übersetzungen erahnbar. Literarisch ist der Bezug
zu  E.T.A.  Hoffmanns  „Klein  Zaches,  genannt  Zinnober“
offensichtlich,  wenn  der  Hof  dank  des  Hexenspuks  das
unmögliche Verhalten der vermenschlichten Rübe dem verwirrten
Fridolin  in  die  Schuhe  schiebt.  Musikalisch  entzücken  die
Vorahnungen  von  „Hoffmanns  Erzählungen“  schon  in  der
prächtigen  Ouvertüre.

Man  goutiert  den  temperamentvollen  Galopp  wie  in  den
Meisteroperetten,  meint  aber  auch,  im  Pompeji-Finale  des
zweiten Akts die Schippe zu spüren, auf die Offenbach das
Finale  von  Daniel  François  Esprit  Aubers  „La  Muette  de
Portici“ mit seinem feuerspeienden Vesuv nimmt. Und die feine
Ironie  einer  Liedchens  wie  „Blümelein  fein“  scheint  die
„naiven“ Rouladen von Giacomo Meyerbeers „Dinorah“ und die
angekränkelten Koloraturen der Ophélie aus Ambroise Thomas‘
vier Jahre zuvor uraufgeführtem „Hamlet“ ins Lächerliche zu
ziehen.

Gestenreiche Theatermusik

Für  all  diese  Finessen  ist  der  frühere  Gelsenkirchener
Kapellmeister Valtteri Rauhalammi ein aufmerksamer Sachwalter:
Er  versucht  nicht,  durch  überzogene  Tempi  Eindruck  zu
schinden, sondern nimmt Offenbachs gestenreiche Theatermusik
genau so schnell, dass sich die Noten flott aneinanderreihen,
ohne die sorgsame Artikulation zu verhasten. Er kennt die
Wärme  der  Romanzen  und  die  schwärmerische  Aufbegehren  der
Melodie. Aber er gibt dem Rhythmen Pfeffer und Energie, er
treibt das Niedersächsische Staatsorchester aus einer gewissen
Schwere  der  Artikulation  zu  federnden  und  federleichten
Klängen, weiß aber auch, wo er ironisch Aplomb einsetzen muss.

Alles in allem ist in Hannover eine kurzweilige Wiederbelebung
eines  Stücks  zu  genießen,  dem  man  eine  Karriere  über  das



anbrechende Offenbach-Jahr 2019 hinaus nur dringend wünschen
kann. Das Wiener Publikum kommt 2019/20 in den Genuss des
Gemüsegerichts, wenn die Produktion an der Volksoper gezeigt
wird. Und die nächste Polit-Satire winkt bereits: „Barkouf“
heißt die 1860 uraufgeführte, ebenso vergessene Opéra-bouffe,
in  der  am  7.  Dezember  in  Strasbourg  ein  Hund  die  Macht
übernimmt. So kann das Offenbach-Jahr getrost beginnen!

Vorstellungen  von  Offenbachs  „König  Karotte“  gibt  es  in
Hannover bis zum 21. Juni 2019, in der Spielzeit 2019/20 dann
an  der  Volksoper  Wien.  Info:
https://oper-hannover.de/index.php?m=244&f=03_werkdetail&ID_Vo
rstellungsart=7&ID_Stueck=545

In den Abgründen romantischer
Existenz:  Offenbachs
„Hoffmanns  Erzählungen“
gelingt  in  Gelsenkirchen
großartig
geschrieben von Werner Häußner | 10. Januar 2025
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Gelb und Blau, die Farben
Werthers, in den Kostümen
Jula  Reindells  für
„Hoffmanns Erzählungen“ in
Gelsenkirchen.  Über
verschmähte  Liebe  und
Existenzangst  hinaus
lassen  sich  wohl  noch
andere Berührungspunkte in
der  Psyche  der
literarischen  Figuren
finden. Joachim Bäckström
(Hoffmann) im leuchtenden
Gelb  des  Außenseiters
inmitten des Chores. Foto:
Pedro Malinkowski

Das  Lied  von  Kleinzack  ist  eines  jener  spöttisch-frivolen
Studentenlieder, wie sie heute noch in Verbindungen gesungen
werden:  einfacher  strophischer  Aufbau,  ein  Chor,  der  den
Vorsänger wiederholt. Aber in der dritten Strophe entgleitet
dem Sänger die Form. Ein Stichwort genügt und er verliert sich
in einer schwärmerischen lyrischen Vision, aus der er nur mit
Mühe  in  die  Realität  von  Lutters  Wein-  und  Bierschänke
zurückfindet.



Mit  dieser  relativ  einfachen,  aber  höchst  wirkungsvollen
Operation exponiert Jacques Offenbach im ersten Akt von „Les
Contes  d’Hoffmann“  musikalisch,  mit  welchem  Begriff  von
Romantik er in seiner ehrgeizigen Oper zu arbeiten gedenkt.

Offenbach  erweist  sich,  je  weiter  die  Forschung  zu  den
Fragmenten des unvollendeten Werks fortschreitet, desto mehr
als  feinsinniger  Kenner  romantischer  Ideen:  Welt-  und
Selbstverlust  des  Individuums,  gleichzeitig  Eindringen  in
verborgene Schichten der menschlichen Existenz, die Ambivalenz
romantischer  „Geisterreiche“  im  Sinne  E.T.A.  Hoffmanns
zwischen  Entsetzen  und  Erleuchtung,  das  Bewusstsein  von
rational nicht steuerbaren Kräften zwischen dem Wunderbaren
und dem Dämonischen, die Grenzbereiche von Psychologie und
religiösem Glauben, aber auch die Abscheu vor der geistlosen
Ordnung  eines  bürgerlichen  Daseins  mit  seinem
materialistischen  Pragmatismus  und  seinem  perspektivlosen
Aktionismus.

„Hoffmann“-Inszenierungen sind wegen des komplexen gedanklich-
geistesgeschichtlichen Überbaus, wegen der stets offenen Frage
einer aktuellen Deutung des „Romantischen“, aber auch wegen
der  unabgeschlossenen  Werkgestalt  stets  heikel  und  vom
Scheitern bedroht. In Wuppertal etwa betonte zu Beginn der
Spielzeit ein Experiment den disparaten Charakter des Werks:
Die  Inszenierung  war  drei  Regisseur(inn)en  anvertraut,  die
ihren Blick unabhängig voneinander auf je einen Akt richteten.
Das unterstrich, wie zerrissen diese romantische Welt ist,
machte es aber schwer, einen Zusammenhang zu konstruieren. In
Essen zeigte – in dieser Spielzeit als Wiederaufnahme – die
Inszenierung von Dietrich Hilsdorf, wie man sich „Hoffmanns
Erzählungen“  als  Drama  eines  Künstlers,  der  mit
gesellschaftlichen  Erwartungen  und  Konventionen  nicht
kompatibel ist, vorstellen muss.

E.T.A. Hoffmanns Romantik nahegekommen

Nun hat Michiel Dijkema in Gelsenkirchen als Regisseur und

https://musiktheater-im-revier.de/#!/de/performance/2016-17/hoffmanns-erzaehlungen/#date_2017-06-18_1500


Ausstatter  eine  Lösung  gefunden,  die  dem  Romantik-Begriff
Hoffmanns  am  nächsten  kommt.  Die  Bühne  ist  zunächst  weiß
verschlossen,  dann  zeigt  sich  der  Vorhang  als
Projektionsfläche. In Schwarz und Weiß erscheinen Szenen, die
man  wähnt,  auf  der  Bühne  gesehen  zu  haben,  oder  die
geheimnisvoll  vorausweisen  auf  das  Kommende.  Nüchtern
exponiert Dijkema den Schauplatz, der für alle Bilder die
Basis  ist:  Schlichte  Tische  und  Stühle  auf  einer  runden
Scheibe,  eingeschlossen  von  einer  nach  hinten  spitz
zulaufenden  Wand.

Der  hoffmanneske
Riesenzylinder – hier
das  Denkmal  für  den
Dichter  und
Komponisten  in
Bamberg – kehrt auch
in  den  Kostümen  von
Jula Reindell wieder.
Foto: Werner Häußner

Die Schänke wird nicht verlassen; die Schauplätze der drei
Akte sind innere Bilder Hoffmanns. Darauf deuten auch die
Studenten hin, die zuerst als schwarze Menge mit riesigen
Zylindern à la E.T.A. Hoffmann in den Raum strömen und sich



dann  als  einmal  leblos  stumme,  ein  andermal  als  lebhaft
applaudierende oder kommentierende Zuschauer auf oder um die
Scheibe gruppieren. Teils Puppen, teils Statisten, sind sie
Teil einer uneindeutigen Welt, weder wirklich noch imaginiert,
changierend zwischen scheinbar prallem Realismus und sich real
gebärdender Phantastik.

Kennzeichen der drei Akte sind Bühnen-Chiffren, die in ihrer
surrealen Machart an die Gelsenkirchener Steampunk-Oper „Klein
Zaches, genannt Zinnober“ nach E.T.A. Hoffmann erinnern: Zwei
riesige  Augäpfel  mit  mechanisch  schlagenden  Wimpern  für
Olympia,  ein  abgebrochener  Geigenhals  für  Antonia,  eine
(später brennende) schwebende Gondel für Giulietta. Dijkema
bricht in diesen Bildern den Realismus immer wieder, ohne den
Erzählstrang  zu  verlassen,  bedient  sich  –  wie  in  den
wunderbaren Kostümen von Jula Reindell – einiger Bildsignale
aus dem frühen 19. Jahrhundert, so in den Frisuren der Damen
im Olympia-Akt.

Widersacher aus unheimlicher Sphäre

Wie  Hoffmann  literarisch,  so  führt  Dijkema  szenisch  das
Verstörende, das die Fugen der Alltagsrealität sprengt, immer
wieder  allmählich  schleichend  ein,  manchmal  aber  auch  mit
theatralischem Getöse, etwa, wenn sich die Muse aus zischendem
Bühnendampf schält – in grünem Tanzröckchen und roter Perücke
wie eine Elfe. Lindorf und seine drei Verkörperungen tragen
imposante Roben, die den unheimlichen Charakter betonen. Ob
Mann, ob Weib, ist bei dem kahlköpfigen Dämon in gewaltigem
glitzerndem  Schwarz  im  Vorspiel,  in  klinischem  Weiß  im
Antonia-Akt und in opulentem Purpur im Venedig-Bild, nicht
definierbar. Ein Widersacher aus einer anderen Sphäre, die
sich jenseits menschlicher Zuordnungen manifestiert.



Durch die Magie des
Singens  stirbt
Antonia  der
geordneten
bürgerlichen  Welt
ihres  Vaters
Crespel  (Dong-Won
Seo).  Der  Doktor
Miracle  (Urban
Malmberg)  fördert
den  exaltierten
Ausbruch  Antonias
(Solen  Mainguené)
in  die  tödlichen
Abgründe
romantischer
Existenz.  Foto:
Pedro  Malinkowski

Hoffmann selbst erinnert im langen Mantel und später in gelbem
Frack – seit dem Mittelalter die Farbe der Außenseiter – an
den Dichter. Antonia erduldet die Qualen des Singverbots und
die  Bedrängnis  durch  den  zwielichtigen  Doktor  Mirakel  als
bleiches, hohläugiges Wesen in weißem Gewand wie eine Lucia di
Lammermoor am Rande des Wahnsinns – die Ikone von Kunst und
Krankheit des 19. Jahrhunderts schlechthin.



Dass Dijkema in diesen Akt ein Spiel mit Cello und Kontrabass
einführt – man hat in Gelsenkirchen sogar eine Cello spielende
Sopranistin  –,  hat  einen  distanzierenden,  aber  auch
symbolischen Sinn: Das Cello erinnert an den Frauenkörper,
sein Klang liegt der menschlichen Stimme nahe. Und Giulietta
verkörpert  mit  prallen,  gleichwohl  künstlichen  Brüsten  den
Heilswahn  sexueller  Leidenschaft,  für  den  Hoffmann  sein
Spiegelbild  opfert:  Schatten,  Gesang,  Augen  –  diese
Seelensymbole  spielen  in  Dijkemas  Inszenierung  eine
entscheidende  Rolle  und  erschaffen  eine  Bildwelt,  in  der
folgerichtig  wie  selten  die  Ambivalenz  der  Romantik
erschlossen  und  verdeutlicht  wird.

Reaktionsschnell und hochmusikalisch

Die  musikalische  Seite  der  Aufführung  bleibt  hinter  dem
ambitionierten Rang des Szenischen nicht zurück – vor allem
ein  Verdienst  des  leider  in  Richtung  Staatsoper  Hannover
scheidenden Kapellmeisters Valtteri Rauhalammi. Der Finne hat
sich  in  seinen  Dirigaten  der  letzten  Zeit  als  sensibler
Gestalter  ohne  Allüren  erwiesen  und  findet  zu  Offenbachs
musikalischer Sprache einen sinnigen Zugang. Das ist alles
andere  als  selbstverständlich,  denn  Offenbach  setzt  sein
Ausdrucksrepertoire  beinahe  schon  polystilistisch  ein.  Die
leichten Schraffuren und rhythmischen Petitessen seiner Buffo-
Öperchen  sind  kombiniert  mit  der  klanglich-melodischen
Intensität  Gounod’scher  Lyrik,  dunkel-untergründige
Bläserakkorde korrespondieren mit der banalen Hymnik etwa des
Choraufzugs  des  Olympia-Akts,  melodisches  Schwärmen  und
mechanische Rhythmik kontrastieren miteinander.

Rauhalammi arbeitet diese Gegensätze heraus, ohne sie zu hart
gegeneinander zu setzen, hat Gespür für die weltvergessen sich
fortspinnende  Melodik  des  „Kleinzack“-Einschubs  oder  der
glühenden Antonia-Kantilenen, kann die Puppe Olympia wie eine
Spieluhr tanzen lassen und hält die Barcarole kitschfrei. Die
reaktionsschnelle  Neue  Philharmonie  Westfalen  schaltet  von
einem Moment zum anderen um, strichelt hier leicht dahin und



lässt  dort  ahnungsvolle  Bläserakkorde  weich  und  dunkel
schimmern. Ein idiomatisch selten gut getroffener Offenbach,
gerade weil er sich der Mode des durchgeschlagenen Maschinen-
Rhythmus‘  und  dem  Missverständnis  einer  ausschließlich
„leichten“ Tongebung entzieht.

Tenor-Entdeckung aus Skandinavien

Hoffmann  (Joachim
Bäckström)  in  den
verführerischen
Armen von Giulietta
(Petra  Schmidt).
Foto:  Pedro
Malinkowski

Mit  Joachim  Bäckström  hat  sich  Gelsenkirchen  aus  Schweden
einen wunderbar hellstimmigen, höhensicheren Hoffmann geholt.
Der  Tenor  hat  bisher  vor  allem  im  skandinavischen  Raum
gesungen – Malmö, Göteborg, Kopenhagen. Sein Deutschland-Debüt
macht mit einer solide fundierten, gut fokussierten, manchmal
noch  dynamisch  etwas  unflexiblen,  aber  leuchtkräftigen  und
schlank-beweglichen Stimme bekannt. Bäckström dürfte, so mal
jemand in die „Provinz“ hineinhört, bald von größeren Bühnen
umworben werden.



Dem Gegenspieler Lindorf und seinen Erscheinungsformen haucht
Urban  Malmberg  mit  faszinierender  Präsenz  Bühnenleben  ein.
Malmberg hatte im Vorfeld der Produktion mit Krankheit zu
kämpfen, singt aber fast unbeeinträchtigt sogar seine – nicht
von Offenbach geschriebene, aber Musik von ihm verwendende –
„Diamanten-Arie“.  Dennoch  ist  zu  fragen,  ob  Malmberg  eine
vokal passende Besetzung ist: Statt des dramatisch-italienisch
orientierten  Heldenbaritons  wäre  eine  agile,  leichter
timbrierte  französische  Stimme  adäquater.  Unter  den
zahlreichen  kleineren  Partien  verdienen  die  Mitglieder  des
Jungen Ensembles hervorgehoben zu werden: Marvin Zobel singt
als  Nathanaël  locker,  sicher  und  mit  freiem  Timbre;  auch
Tobias Glagau zeigt in den paar Einwürfen des Wilhelm einen
schön entwickelten Ton.

Faszination  und
Dämonie künstlicher
Welten: Dongmin Lee
als  Automat
Olympia.  Foto:
Pedro  Malinkowski

Unter den Damen hat es Dongmin Lee am leichtesten, als Olympia
mit ihren Acuti und Koloraturen „abzuräumen“ – was ihr mit
Charme  und  darstellerischem  Geschick  auch  gelingt.  Am



schwersten tut sich Giulietta, aber Petra Schmidt schlägt sich
mit der ähnlich wie Mozarts Donna Elvira alles fordernden
Partie, ohne sich eine Blöße zu geben. Solen Mainguené geht
die Antonia eher hart und grell als weich und schmiegsam an:
Das  Timbre  passt  zur  Rollenauffassung  einer  gespenstisch
enthobenen,  in  tödliche  Regionen  der  Existenz  abdriftenden
Frau. Almuth Herbst ist eine wendig singende, verschmitzte
Muse.  Chor  und  Extrachor  des  Musiktheaters  im  Revier  hat
Alexander Eberle – auch im melancholischen a cappella Chor des
fünften Akts – auf Präzision und Klangbalance eingeschworen.

„Les Contes d’Hoffmann“ in Gelsenkirchen ist bildmächtiges,
beziehungsreiches, tiefsinniges Musiktheater, wie man es sich
schlüssiger, schöner kaum wünschen kann. Damit positioniert
sich  das  Musiktheater  im  Revier  erneut  mit  einem  starken
Akzent in der Theaterlandschaft Nordrhein-Westfalens, der über
die Landesgrenzen hinaus Beachtung verdient.

Vorstellungen  am  18.,  22.,  24.,  30.  Juni,  9.  Juli.
Wiederaufnahme am 3. September. Karten: Tel. (0209) 4097 200,
www.musiktheater-im-revier.de
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Hoffmann (Thomas Piffka, im
Rollstuhl) ist verliebt und
bereits  in  den  Fängen  der
Puppe  Olympia  (Rebecca
Nelsen).  Foto:  Thilo  Beu

Die Geliebte glänzt durch Abwesenheit. Vielleicht ist Stella
nur ein Traumbild, in dem der Dichter Hoffmann seine Idealfrau
erblickt.  Die  Sehnsucht  nach  ihr  befeuert  zwar  seine
Phantasie, erwärmt aber nicht sein Leben. Das fühlt sich kalt
und  unbewohnt  an:  Wie  sehr,  das  lässt  Regisseur  Dietrich
Hilsdorf  uns  jetzt  im  Essener  Aalto-Theater  spüren.  Dort
begegnet  uns  der  Titelheld  von  Jacques  Offenbachs  Oper
„Hoffmanns Erzählungen“ auf komplett leer geräumter Bühne.

Dunkel und trostlos ist es um den Poeten, der da allein an
einem  Tischchen  sitzt  und  trinkt.  Keine  ausgelassenen
Studenten,  sondern  schwarz  gekleidete  Theaterleute  strömen
herbei, um sich von der Ballade von Klein-Zack unterhalten zu
lassen.  Hoffmanns  Einsamkeit  mildert  das  nicht.  Deshalb
flüchtet er in eine andere Welt, in der er drei Frauenentwürfe
schafft:  den  Gesangsautomaten  Olympia,  die  der  Kunst
verfallene  Sängerin  Antonia  und  die  berechnende  Kurtisane
Giulietta.

Mit dem Beginn der drei Binnen-Akte könnte die Regie trefflich
auf eine andere Ebene abheben. Könnte die Leere mit Leben
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füllen, könnte dem Zug ins produktiv Phantastische folgen.
Aber  Hilsdorf  wählt  einen  anderen  Weg:  Er  will
Schauergeschichten  nach  Art  des  „Gespenster-Hoffmann“
erzählen. Vor blutroten Vorhängen zeigt er uns Spukszenen: Aus
Olympia wird eine larvenhaft weiße Puppe im Rollstuhl, Antonia
tauscht mit ihrer im Sarg aufgebahrten Mutter den Platz. Und
die  teuflisch  verführerische  Giulietta  macht  aus  einem
unbescholtenen Mann einen Mörder.

So lastet weiter nächtliches Dunkel auf der Bühne. Glutvolle
Schwärmerei oder quirliger Esprit sind in dieser Schattenwelt
Mangelware, vielmehr färbt die Gespensterblässe auf Offenbachs
Opern-Torso ab. Die eigens für das Aalto-Theater erstellte
Dialogfassung nimmt zusätzlichen Schwung aus dem Stück heraus.
Natürlich  ist  Hilsdorf  Meister  genug,  um  der  tausendfach
verkitschten „Barcarole“ neuen, ironisch gebrochenen Zauber zu
geben. Auch hält er dem Publikum gelegentlich den Spiegel vor,
wenn er das gesamte Theater zur Spielfläche erhebt. Aber wo
sich sein „Fidelio“ einst zum umfassenden Opernfest rundete,
mühen sich „Hoffmanns Erzählungen“ durch manche Ebene, bevor
sie sich zum apotheotischen Finale aufschwingen.

Seltsam schräg zur intendierten Schauerromantik steht der eher
beiläufige Operettenklang aus dem Orchestergraben. Unter der
Leitung von Stefan Soltesz lassen die Essener Philharmoniker
Offenbachs Musik schlank und flink, aber auch recht folgenlos
parlieren. Vieles klingt eher nivelliert als ausgewogen: Die
Partitur  bleibt  auch  in  ihren  besten  Momenten  seltsam
kraftlos. Das Gesangsensemble ist gut besetzt, ohne wirklich
zu  glänzen.  Mehr  leidende  Künstlerseele  denn  kraftvoller
Dionysiker  ist  Thomas  Piffka  in  der  Hauptrolle.  Er  führt
seinen  schlanken  Tenor  mit  Eleganz,  löst  die  bis  dahin
offenbar angezogene Handbremse aber erst im letzten Akt, um
richtig Kraft und Schmelz zu entwickeln. Rebecca Nelsen ist
als Olympia ein verlässlicher Gesangsautomat, dem menschliche
Mühen in der koloraturgepanzerten Mechanik indes nicht fremd
sind. Die Muse Niklausse (Michaela Selinger), die Sängerin



Antonia (Olga Mykytenko) und die Kurtisane Giulietta (Ieva
Prudnikovaite)  bilden  ein  ausgewogenes  Trio.  Trotz  allem
überwiegt am Ende das Gefühl, der große Dichter und Phantast
habe in Essen mehr Wasser getrunken als Wein.

Termine und Informationen: http://www.theater-essen.de

(Der  Artikel  ist  zuerst  im  „Westfälischen  Anzeiger“
erschienen.)
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