
Mode bis zum Tode: Jelineks
„Das  Licht  im  Kasten“  und
Houellebecqs  „Unterwerfung“
in Düsseldorf
geschrieben von Eva Schmidt | 12. Februar 2017
Düsseldorf  und  Mode  –  das  passt  wunderbar  zusammen.  Den
Stücktext dazu liefert die Schriftstellerin Elfriede Jelinek.
Auch in Michel Houellebecqs „Unterwerfung“ ändern sich die
Kleidervorschriften:  Miniröcke  sind  plötzlich  out,  lange
züchtige  Gewänder  dagegen  angesagt.  Zwei  Inszenierungen  am
Düsseldorfer Schauspielhaus beschäftigen sich mit dem Geist
der Zeit.

Szene  aus  „Unterwerfung“
(Foto:  David  Baltzer)

Zynische, abgründige und hoffnungslose Zukunftsszenarien sind
die Spezialität des französischen Autors Michel Houellebecq.
In seinem Roman „Elementarteilchen“ geht es um die Gentechnik
und darum, welche Auswirkungen die Möglichkeit zur gesteuerten
Reproduktion auf die menschliche Gesellschaft haben könnte.

In  dem  Buch  „Unterwerfung“  imaginiert  Houellebecq  ein
Frankreich im Jahre 2022, in dem nach bürgerkriegsähnlichen
Zuständen zwischen Anhängern des rechten und linken Lagers
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schließlich  ein  muslimischer  Staatspräsident  an  die  Macht
kommt. Eine unheimliche Aktualität erhielt der Roman dadurch,
dass  er  zeitgleich  mit  dem  Attentat  auf  die  französische
Satire-Zeitschrift „Charlie Hebdo“ im Januar 2015 herauskam.
Wurde das Werk von der Realität eingeholt?

In Hamburg, Berlin und Düsseldorf (Regie: Malte C. Lachmann)
steht  „Unterwerfung“  als  Bühnenstück  im  Moment  auf  dem
Spielplan und doch hat man in Zeiten von Trump, Putin und Co.
schon  fast  den  Eindruck,  es  sei  bereits  wieder  obsolet
geworden:  Wo  gerade  Mauerbau  statt  Gründung  einer  Muslim-
Universität ansteht.

„Liberté, Egalité, Fraternité“ – die Kernbotschaft Frankreichs
bestimmt  das  Bühnenbild  (Ursula  Gaisböck).  Wenn  auch  als
Möbeldesign,  denn  der  Wissenschaftler  François  (Christian
Erdmann)  nutzt  die  hölzernen  Buchstaben  gerne  als
Sitzgelegenheit.  Mit  seinem  Glauben  an  die  Werte  der
Demokratie ist es allerdings nicht mehr so weit her: Lieber
pflegt er seine Depressionen und leidet an der Leere seiner
Beziehungen.  Christentum  oder  Islam  –  auch  das  ist  ihm
letztlich wurscht, Hauptsache, er hat sein Auskommen und die
Frauen sind nett zu ihm.

Wie Houellebecq die Ausgehöhltheit der westlichen Werte dem
Machtanspruch religiöser Fundamentalisten gegenüberstellt, das
zeugt  von  abgründiger  Ironie  –  die  allerdings  im  Roman
deutlicher zutage tritt als auf der Bühne. Hier wirken manche
Thesen  merkwürdig  platt,  vor  allem  die  frauenfeindlichen
Sprüche sind gut für Lacher im Publikum. Dass Francois sich
selbst damit ebenso bloßstellt und die Frauen in ihm ohnehin
nur ein Würstchen sehen, kann man so leicht vergessen.



Szene  aus  „Das  Licht  im
Kasten (Straße? Stadt? Nicht
mit mir!)“. (Foto: Sebastian
Hoppe)

Weiblichkeit  und  der  (teilweise  masochistische)  Blick  der
Frauen auf sich selbst sind die Themen von Elfriede Jelinek:
In „Das Licht im Kasten (Straße? Stadt? Nicht mit mir!)“,
inszeniert  von  Jan  Philipp  Gloger,  bildet  die  Mode  den
Fixpunkt, an dem sich die Frauen auf der Bühne zu orientieren
suchen. Doch finden sie sich dabei? In den immer gleichen und
doch immer neuen Kleidern? Die irgendwie an den Models immer
besser aussehen als an einem selbst? Und wer steckt überhaupt
in diesen Kleidern? Eine Person? Oder doch nur ein Nichts?

Die Jelineksche Textfläche plätschert über einen hinweg, mit
Ironie,  Nonsens,  Leichtigkeit  und  Tiefgründigkeit.  Mitunter
wird  es  auch  philosophisch,  zum  Beispiel  wenn  Kant  und
Heidegger Tennis spielen. Oder politisch, wenn die Umstände
der Textilherstellung in der dritten Welt angeprangert werden.

Absolut grandios aber ist das Bühnenbild (Marie Roth): Ein
kleiner Wald in dem Manuela Alphons, Tabea Bettin, Judith
Bohle,  Claudia  Hübbecker,  Karin  Pfammatter,  Lou  Strenger,
Julia Berns bzw. Tanja Vasiliadou herumstolpern, auf plüschige
Hasen  und  große  Füchse  treffen,  um  sich  dann  nach  den
Shopping-Raubzügen in einem stilvollen Bungalow zu versammeln
und ihre Beute anzuprobieren, ein Gläschen Weißwein zu trinken
und – weiter zu shoppen: im Internet nämlich!
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Der  schwerbeladene  Paketbote  klingelt  gleich  mehrmals  und
bringt wieder den neuen alten Rock. Rot ist der und sieht an
jeder anders aus, aber auch gleich. Der Regie gelingt das
Kunststück,  das  Textmonstrum  zu  strukturieren  und  äußerst
spielerisch und unterhaltsam zu dramatisieren. Das ist nicht
zuletzt der Verdienst der großartigen Schauspielerinnen aller
Altersstufen, die Mode bis zum Tode lustvoll durchexerzieren.

Karten und Termine: www.dhaus.de

Grandios  überdrehte
Bewegungs-Orgie:  Rossinis
„Barbier“  wieder  im  Essener
Spielplan
geschrieben von Werner Häußner | 12. Februar 2017

Turbulenter Selbstzweck: Die
Sänger  „moven“  in  Jan
Philipp Glogers „Barbier von
Sevilla“  in  Essen.  Foto:
Bettina  Stöß.
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Sie fegen wieder über die Bühne des Aalto-Theaters in Essen,
Rossinis unsterbliche Figuren: die genervte Bedienstete Berta
und ihr Kollege Ambrogio, beide in Lohn und Brot bei Herrn
Doktor Bartolo, der sein Mündel Rosina heiraten will, um die
Mitgift  der  jungen  Frau  nicht  in  fremde  Hände  geraten  zu
lassen. Der alte Musiklehrer Don Basilio, der lieber Intrigen
als Melodien spinnt.

Und die beiden einzigen Menschen im „Barbiere di Siviglia“,
denen Rossini so etwas wie ein authentisches Gefühl zubilligt:
Der Graf Almaviva, der sich als „Lindoro“ ausgibt, um eine
wohl echte Liebe zur Erfüllung zu bringen: Seine Cavatine „Se
il mio nome“ ist ein Moment lyrischer Verzückung in einem
Trubel  musikalischer  Mechanik.  Und  der  Figaro,  jener
Tausendsassa, der sich mit seiner Unentbehrlichkeit brüstet
und ein Loblied auf die Faszination des Goldes anstimmt. Er
weiß, wovon er spricht: Er ist dieser Macht selbst erlegen.

Jan Philipp Gloger hat in seiner Debüt-Inszenierung in Essen
eine  grandios  überdrehte  Bewegungs-Orgie  auf  die  Bühne
gebracht, halb an die Commedia dell’arte, halb an skurriles
Bewegungstheater anknüpfend.

Psychologie  ist  da  nicht  gefragt,  Erklärungen  auch  nicht.
Diese  Figuren  haben  nichts  Wahrscheinliches,  sie  sind
Automaten,  Marionetten,  Groteskerien,  gefangen  in  einer
riesigen Kiste: ein Geschenk Rossinis an uns, verschnürt mit
einer roten Schleife (Bühne: Ben Baur), die sich erst am Ende
öffnet, wenn die „unnütze Vorsicht“ (so der Untertitel der
Oper) enthüllt und – vielleicht – die Liebe in ihr Recht
gesetzt  wird.  Fern  von  Realismus,  absurd  auf  die  Spitze
getrieben, amüsant und verstörend künstlich – wie Rossinis
Musik.

Die liegt, wie bei der Premiere am 4. Juni, in den Händen von
Giacomo Sagripanti. Mit Rossini schlägt er sich wesentlich
überzeugender als mit Bellinis „Norma“ am gleichen Haus, weil
sich die Schwäche dort in die Stärke hier verwandelt: Mit den
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fast minimalistisch anmutenden Mechaniken – etwa im Finale des
ersten Aktes – geht Sagripanti genau richtig um: maschinell,
motorisch,  dabei  aber  im  Rhythmus  federnd  und  in  der
Artikulation alles andere als nach Schema F. Basilios Arie von
der Verleumdung („La calunnia“), die streng genommen aus einem
einzigen  riesigen  Crescendo  mit  einem  irrwitzigen  Ausbruch
besteht,  legt  er  genau  passend  an.  Die  Gewittermusik  im
zweiten Akt ist selten so klug aufgebaut und präzis modelliert
erlebbar  –  da  ist  auch  dem  Essener  Orchester  ein  großes
Kompliment zu machen.

Wie  ein
Kanonendonnerschlag
entlädt  sich  die
Verleumdung:  Tijl
Faveyts  als  Don
Basilio.  Foto:
Bettina  Stöß.

Die Methode erzielt Wirkung, und wäre Tijl Favejts nicht zu
schnell  auf  dem  Höhepunkt  seines  schneidenden  Forte
angekommen, wäre auch die vokale Wirkung umwerfend gewesen. Da
funktioniert  sogar,  dass  der  Dirigent  Almavivas  lyrische
Legati mit der Strenge eines preußischen Militärkapellmeisters
ins Metrum einkerkert: Selbst díe Liebesergüsse des Grafen



entkommen nicht dem übermächtigen Uhrwerk der Ereignisse. Levy
Strauss Sekgapane bringt einen unerschütterlichen Porzellan-
Tenor mit, der noch die finessenreichste Verzierung mit der
Präzision  eines  technischen  Apparats  nachstechen  kann.  Der
Tenor hat den Almaviva schon in Berlin und Dresden gesungen
und  ist  auch  beim  Rossini  Festival  in  Pesaro  in  einem
ansonsten recht inspirationslosen „Turco in Italia“ positiv
aufgefallen.

Karin Strobos knüpft mit einer frisch und sicher gesungenen
Rosina an frühere Leistungen im Ensemble des Aalto-Theaters
an, etwa Mozarts Dorabella („Cosí fan tutte“) oder Cherubino
(„Nozze di Figaro“). Sie veredelt die im Zentrum der Stimme
liegenden Phrasen mit ihrem dunkel grundierten Timbre, lässt
die Höhe strahlen, die Koloraturen anstrengungslos sprühen.
Eine kleine, oft gestrichene Episode, die Arie der Berta, wird
bei  Christina  Clark  zu  einem  reizenden  Intermezzo  voll
melodischen Charmes. Raphael Baronner als ihr Kollege Ambrogio
hat keine solche musikalische Perle zu polieren; er darf sich
pantomimisch ausleben, wenn er etwa mit langen Beinen in der
Luft stochert, während er sich am Boden dreht. Auch Karel
Ludvik  als  Fiorello  hat  Momente,  die  ihn  als  Darsteller
fordern.

Ein  Gewinn  für  das  Essener  Ensemble  ist  auch  Baurzhan
Anderzhanov. Mit Bartolo hat er eine dankbare Rolle anvertraut
bekommen, die er glänzend erfüllt, nicht nur szenisch. Sein
klar  fokussierter,  beweglicher,  zu  deutlicher  Artikulation
fähiger Bass passt für Rossinis spritzige Musik. Bleibt noch
Gerardo  Garciacanos  Figaro:  Der  sonst  in  Dortmund  tätige
Sänger legt eine brillante Auftrittsarie hin, bleibt aber im
Verlauf des Stücks als Figur seltsam unauffällig. In Glogers
Inszenierung einzusteigen, dürfte nicht so einfach sein. Essen
hat  mit  diesem  „Barbier  von  Sevilla“  ein  anziehendes
Theaterereignis; der Erfolg in der laufenden Spielzeit – bis
Juni steht der Rossini-Klassiker im Spielplan – müsste sich
eigentlich einstellen.



Weitere  Vorstellungen:  20.  November,  7.  und  17.  Dezember.
2017:   28.  April  2017,  21,  Juni,  16.  Juli.  Info:
http://www.aalto-musiktheater.de/wiederaufnahmen/il-barbiere-d
i-siviglia.htm

Festspiel-Passagen:
„Holländer“  in  Bayreuth
zeigt, wie Kommerz das Leben
banalisiert
geschrieben von Werner Häußner | 12. Februar 2017

Schöne  banale  Warenwelt:
Szene  in  der  „Spinnstube“
mit  Christa  Mayer  (Mary).
Foto: Enrico Nawrath

Der  „Fliegende  Holländer“  in  der  Inszenierung  Jan  Philipp
Glogers wirkte bei den Bayreuther Festspielen ein wenig wie
das Aschenputtel unter den glanzvoll aufpolierten Schwester-
Inszenierungen.

https://www.revierpassagen.de/37598/festspiel-passagen-hollaender-in-bayreuth-zeigt-wie-kommerz-das-leben-banalisiert/20160829_2027
https://www.revierpassagen.de/37598/festspiel-passagen-hollaender-in-bayreuth-zeigt-wie-kommerz-das-leben-banalisiert/20160829_2027
https://www.revierpassagen.de/37598/festspiel-passagen-hollaender-in-bayreuth-zeigt-wie-kommerz-das-leben-banalisiert/20160829_2027
https://www.revierpassagen.de/37598/festspiel-passagen-hollaender-in-bayreuth-zeigt-wie-kommerz-das-leben-banalisiert/20160829_2027


Da ist der „Ring“ mit den grandiosen Bühnenbildern Aleksandar
Denićs,  von  Frank  Castorf  in  postmoderner  Assoziationslust
bevölkert,  der  „Tristan“  Katharina  Wagners  mit  seiner
radikalen Dekonstruktion der transzendierenden Macht der Liebe
als bloßer Projektion. Und Uwe Eric Laufenbergs „Parsifal“ als
eine  zwischen  hysterischen  Erwartungen  und  hämischer
Geringschätzung  zerrissene  Neuinszenierung,  deren  Kern
anscheinend  über  eine  ziemlich  anfechtbare  Gleichung
(Religionen begraben = Probleme gelöst) nicht hinauskommt.

Dieser  „Holländer“  hat  keinen  Skandal  gemacht,  im
Premierenjahr  2012  nicht,  und  in  seinem  hervorragend
durchgearbeiteten Wiederauftauchen in der letzten Donnerstag
vergangenen Festspielzeit auch nicht. Vielleicht fehlt es ihr
einfach  an  intellektuellem  Mumpitz  und  postmodernem
Mummenschanz, vielleicht ist Gloger nicht prominent genug, um
einen  Aufreger  zu  platzieren,  vielleicht  mangelt  diesem
„Holländer“  jenes  Quäntchen  Glamour,  das  die
Originalitätssucht einer kurzatmigen Kritik ebenso anlockt wie
es ein auf Sensation geeichtes Publikum befriedigt.

Glogers  Inszenierung  –  und  das  ist  ihre  Qualität  –  ist
unaufgeregt,  geht  in  die  inhaltliche  Tiefe  statt  in  die
mediale  Breite.  Sie  ist  Zustandsbeschreibung  und  Vision
zugleich  –  von  einer  Welt  neoliberaler  Globalisierung  und
Vernetzung, in der Menschen zu Cyborgs mutiert sind, in der
die  Kraft  einer  befreiten,  unbedingten,  transzendierenden
Liebe auf das Format des Verwertbaren heruntergebrochen wird.

In Christof Hetzers Bühne steckt der Holländer in dem fest,
was man „mit Zahlen darstellen“ kann. Digitale Datenströme
durchzucken blasse Lichtleiter, auf elektronischen Anzeigern
rauschen  Zahlen  vorüber.  Unter  den  norwegischen
Geschäftsleuten um Daland in ihren konventionell graublauen
Anzügen  ist  der  Holländer  ein  Fremdkörper:  Kostümbildnerin
Karin Jud kleidet ihn, als er mit dem Rollkoffer der von
Terminen  getriebenen  Ahasvers  der  globalen  Verkehrsströme
erscheint, in einen Mantel, der im Schnitt an die negativen



Helden  des  19.  Jahrhunderts  erinnert,  später  in  einen
metallisch  schimmernden  Business-Dress,  am  Ende,  in  der
erlösenden Umarmung mit Senta, in eine unauffällige Hemd-Hose-
Kombination: Aspekte der Herkunft und Momente der Entwicklung
der Figur spiegeln sich im Kostüm wider.

„Wird  sie  mein
Engel  sein?“  –
„Der  Fliegende
Holländer  in
Bayreuth  mit
Ricarda  Merbeth
(Senta)  und
Thomas  J.  Mayer
(Holländer).
Foto:  Enrico
Nawrath

Die Welt der Daland-Firma ist auf Produktivität geeicht. Doch
gibt es eine Außenseiterin, die sich konsequent dem Zwang der
Erschaffung  von  Banalität  –  repräsentiert  durch  die
Ventilatoren,  die  auf  harmloses  Zimmer-Format  reduzierte
Elementargewalt  des  Sturmes  –  entzieht:  Senta  bildet  sich
selbst eine Welt, gibt ihrem Suchen eine Richtung, die sie mit
der Sehnsucht des Holländers „nach dem Heil“ verbindet.



Eine  Puppe  aus  Pappe  steht  auf  der  Höhe  des  Hügels  aus
Schachteln,  den  sich  Senta  als  Flucht-  und  Rückzugsort
errichtet hat. Genau an dieser Stelle erscheint der Holländer
in Dalands Haus, eine Verkörperung dessen, was Senta sich in
ihrem Inneren erträumt. Sie legt sich selbst gebastelte Flügel
an – nicht die Schwingen eines Engels, sondern die zerzausten
Flügel des Todes, denn der Tod ist für das getriebene Gespenst
die Pforte der Erlösung und des Heils. Den magischen Moment
des ersten Blicks, die intimen Augenblicke der Begegnung, hat
Gloger nun überzeugender als vor vier Jahren herausgearbeitet
und mit der Idee der Inszenierung verbunden.

Das Ende zieht den nachkomponierten „Erlösungsschluss“ Wagners
heran und vermeidet gleichzeitig eine ungebrochen versöhnliche
Sicht auf die utopische Aktion der beiden, diese Welt aus
Kapital und Material überwindenden Menschen: Der Steuermann
fotografiert die Vereinigung von Senta und Holländer im Tode –
und zur harfendurchfluteten Verklärungsmusik Wagners verpacken
eifrige  Arbeiterinnen  das  neue  Produkt:  Kitschfiguren  des
Paares.  Der  Coup  der  Inszenierung  erfasst  sehr  genau  die
ökonomische Banalisierung großen Ideen und geistiger Entwürfe.
Die  „wahre  Liebe“  Wagners,  eine  transzendentaler  Begriff,
kommt  in  solch  schlichtem  Materialismus  nur  als  herziger
Abklatsch vor.



Für  die
Produktion
festgehalten: Der
Steuermann
(Benjamin  Bruns)
fotografiert  das
Paar  in  der
Entrückung  des
Todes.  Foto:
Enrico  Nawrath

Das  Dirigat  dieses  „Fliegenden  Holländers“  hat  der
Generalmusikdirektor  der  Deutschen  Oper  am  Rhein  in
Düsseldorf, Axel Kober, von Christian Thielemann übernommen.
Er ästhetisiert nicht, er pauschalisiert eher. Wenn er Details
hervorheben lässt, weiß man nicht immer, wozu. Wenn, wie in
der  Ouvertüre,  Linien  unterhalb  der  Melodiestimmen
verschwimmen, weiß man auch nicht, warum. Auf der anderen
Seite  stehen  Kobers  Sinn  für  Kontraste  und  angemessene,
unverkünstelte Tempi. Was dem Dirigat an Tiefenschärfe abgeht,
gleicht der phänomenale Chor Eberhard Friedrichs auf der Bühne
aus. Klangdramaturgie und Präzision wecken pure Begeisterung.

Der Sänger des geisterhaften Kaufmanns aus den Niederlanden
ist Thomas J. Mayer, seit einigen Jahren ein gefragter Wotan
und Telramund. Er legt die Figur dunkler, geheimnisvoller an
als der Premieren-Holländer Samuel Youn, singt aber auch nicht
freier und strömender als sein Vorgänger. Die Stimme bleibt
rau, angestrengt in der Höhe, ohne Reserve für das Finale. Bei
Ricarda  Merbeth,  der  Hügel-Senta  seit  2014,  vermisst  man
unangestrengtes Singen, hört einen flackernden Sopran, dessen
Vibrato Artikulation und Tongestaltung verschlingt.

Auch der vielgefragte Andreas Schager – der Titelheld in der
„Parsifal“-Neuinszenierung  –  bleibt  als  Erik  hinter  den
Möglichkeiten der Partie zurück. Als Hausmeister im grauen
Kittel versucht er vergeblich, seinen braven, ambitionslosen



Liebes-Begriff der zum Höchsten gestimmten Senta zu erklären –
freilich nicht frei und mit Schmelz, sondern laut und kantig,
als gelte es, gegen das Schicksal anzuschreien. Christa Mayer
hat als Mary wenig Gelegenheit, Eindruck zu machen.

Abendlich  leuchtet  das
Festspielhaus  mit  seiner
frisch  renovierten  Fassade.
Foto: Werner Häußner

Der sängerische Glanz, wie ihn Bayreuth eigentlich erwarten
lassen sollte, geht in diesem „Holländer“ von den Rollen aus,
die sonst eher beiseite stehen: Der Daland des Peter Rose ist
klug  charakterisiert,  stimmlich  souverän  und  in  der
Übereinstimmung von szenischer und vokaler Geste vorbildlich.

Benjamin  Bruns,  der  Steuermann  seit  der  Premiere  2012,
brilliert  auch  in  diesem  Jahr  nicht  nur  mit  entspanntem,
differenziertem  Singen,  sondern  hat  auch  die  Nuancen
perfektioniert,  mit  denen  er  den  Helfer  Dalands  als
ungerührten Agenten des Kommerzes charakterisiert. Musikalisch
also eher blass, bleibt Wagners – anachronistischerweise immer
noch – erste für Bayreuth zugelassene Oper wegen der solide
und  überzeugend  erarbeiteten  szenischen  Lösung  Glogers
sehenswert.

______________________________

Ausblick:



Bei den Festspielen 2017 steht der „Fliegende Holländer“ nicht
auf dem Spielplan. Die Eröffnungsoper des nächsten Jahres sind
„Die Meistersinger von Nürnberg“, inszeniert von Barrie Kosky,
von dem in Essen in der bald beginnenden Spielzeit wieder
„Tristan und Isolde“ ab 25. Februar 2017 zu sehen ist. Weiter
im Bayreuther Festivalplan sind Katharina Wagners „Tristan“,
Uwe Eric Laufenbergs „Parsifal“ sowie noch einmal drei Zyklen
des „Ring des Nibelungen“ in der Inszenierung Frank Castorfs.
Der schriftliche Vorverkauf beginnt am 15. Oktober.

Jan Philipp Gloger ist der Regisseur des Essener „Barbiere di
Siviglia“. Die Oper von Gioacchino Rossini wird wieder ab 16.
September  gezeigt  und  bleibt  mit  neun  Vorstellungen  die
gesamte Spielzeit über im Repertoire.

Wer  die  Geschichte  des  verfluchten  Seefahrers  in  Bayreuth
nicht sehen konnte: Die Saison 2016/17 wird ein richtiges
„Holländer“-Jahr. Abzusehen bleibt, ob die Neuinszenierungen
wirklich viel Substanzielles auf die Bühne bringen, oder ob es
nur  verquält  nach  Originalität  suchende  Wagner-Exerzitien
ehrgeiziger Regisseurinnen und Regisseure geben wird.

___________________________________________

Eine  Auswahl  an  bevorstehenden  „Holländer“-Premieren  und
Wiederaufnahmen:

23.09.16:  Halle,  Regie  Florian  Lutz,  Musikalische  Leitung
Josep Caballé Domenech

01.10.16:  Dessau,  Regie  Jakob  Peters-Messer,  Musikalische
Leitung Markus L. Frank

20.10.16:  Antwerpen,  Regie  Tatjana  Gürbaca,  Musikalische
Leitung Cornelius Meister

29.10.16:  Bremerhaven,  Matthias  Oldag,  Musikalische  Leitung
Marc Niemann

08.01.17:  Stuttgart,  Regie  Calixto  Bieito,  Musikalische



Leitung Georg Fritzsch (WA)

21.01.17: Magdeburg, Vera Nemirova, Musikalische Leitung Kimbo
Ishii

11.02.17: Hannover, Regie Bernd Mottl, Musikalische Leitung
Ivan Repušić

06.05.17: Hagen, Regie N.N.

12.05.17: Düsseldorf, Regie Adolf Dresen, Musikalische Leitung
Axel Kober (WA)

20.05.17: Frankfurt, Regie David Bösch, Musikalische Leitung
Sebastian Weigle (WA)

Marionetten  der  Geldgier:
Rossinis  Oper  „Der  Barbier
von  Sevilla“  im  Essener
Aalto-Theater
geschrieben von Anke Demirsoy | 12. Februar 2017
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Wenn  der  Friseur
ein Tänzchen wagt:
Rosina  (Karin
Strobos) und Figaro
(Georgios  Iatrou)
machen  gemeinsame
Sache  (Foto:
Bettina Stöß/Aalto-
Theater)

Die  berühmten  Crescendo-Walzen,  die  mit  der  Dynamik  einer
Dampflok über das Publikum hinweg rollten, trugen zum Erfolg
des  Komponisten  Gioacchino  Rossini  ebenso  bei  wie  die
irrwitzig-automatenhafte Qualität seiner Koloraturen und das
Baukastenprinzip  seiner  musikalischen  Floskeln.  Jan  Philipp
Gloger  nimmt  das  Nahen  eines  mechanisch  getriebenen,
technikbegeisterten Zeitalters jetzt als Folie, um Rossinis
komische  Oper  „Der  Barbier  von  Sevilla“  neu  in  Szene  zu
setzen.

Im  Essener  Aalto-Theater  entwickelt  der  1981  geborene
Regisseur, der von Hagen aus zu einer internationalen Karriere
startete, das Intrigenspiel um den eitlen Doktor Bartolo und
die hübsche Rosina ganz aus der Musik heraus. Sie wird zum
Motor,  zu  einer  übermächtigen  Maschine,  die  alle  Figuren
vorwärts peitscht. Die können gar nicht anders, als ihren

http://www.revierpassagen.de/36731/marionetten-der-geldgier-rossinis-oper-der-barbier-von-sevilla-im-essener-aalto-theater/20160617_1445/barbiere1


Trieben  hinterher  zu  hetzen.  Geldgier,  Geltungssucht  und
Eitelkeit feiern fröhliche Urständ.

Im  Geldregen:
Rosina  (Karin
Strobos) und Figaro
(Georgios  Iatrou.
Foto:  Bettina
Stöß/Aalto-Theater)

Beängstigend  leer  ist  die  Bühne  zu  Beginn.  Holzkisten
verschiedener Größe, die Figaro nach und nach heran karrt,
fügen sich zu einem schlichten, aber wirkungsvollen Bühnenbild
(Ben  Baur).  Quasi  im  Schachtelsystem  erschließt  sich  der
Charme  der  italienischen  Stegreifkomödie,  betont  durch  die
Kostüme  von  Marie  Roth,  die  viel  über  den  Charakter  der
Personen  verraten.  Diese  bleiben  Marionetten,  trotz  allzu
menschlicher  Züge.  Figaro,  der  wohl  berühmteste  aller
Barbiere, ist Dirigent, Strippenzieher und vor allem tüchtiger
Geschäftsmann, der den liebestollen Grafen Almaviva ausnimmt
wie eine Weihnachtsgans.

Glogers Einstand in Essen wird zum Erfolg, weil er sich eng an
die Turbulenz und die Überzeichnungen der Commedia dell’arte
hält, ohne auf schenkelklopfendes Lachen zu zielen. Vielmehr
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lässt er uns lächeln über die menschlichen Schwächen, die
Rossini treffgenau vorführt.

Kluge Bezüge machen das Spiel vielschichtig: So wird Rosina in
ihrer Koloraturarie „Una voce poco fa“ als Vorläuferin von
Hoffmanns „Olympia“ kenntlich. Die Chöre schickt er in der
Gewitterszene in einen Taumel, der uns die Rossini-Raserei im
Wien des Jahres 1822 nahe bringt. Die Beleuchtung (Christian
Sierau) zaubert immer wieder Stimmungswechsel, Schattenrisse
und absichtsvoll falsche Spots.

Dienstmagd  Berta  (An  De
Ridder),  Rosina  (Karin
Strobos) und Diener Fiorello
(Kai Preußker, v.l.) wissen
auch nicht immer, wo es lang
geht  (Foto:  Bettina
Stöß/Aalto-Theater)

Warum  Giacomo  Sagripanti  jüngst  in  London  als  bester
Nachwuchsdirigent ausgezeichnet wurde, wird am Premierenabend
deutlich.  Unter  seiner  espritgeladenen  und  punktgenauen
Leitung lassen die Essener Philharmoniker die Musik herrlich
moussieren,  folgen  den  Sängern  biegsam  und  lassen  die
Crescendo-Walzen vom eisigen, am Steg der Streicher erzeugten
Schauer  zum  klangschönen  Fortissimo  anschwellen.
Detailversessenheit kommt hier nicht verbissen daher, sondern
mit lebensfroher Lust am Raffinement.
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Der eitle Arzt Don Bartolo
(Baurzhan  Anderzhanov,  r.)
lauscht  den  Plänen  von
Musiklehrer  Don  Basilio
(Tijl Faveyts. Foto: Bettina
Stöß/Aalto-Theater)

Auch sängerisch gibt es viel Gutes zu berichten. Als neues
Ensemblemitglied stellt sich der Grieche Georgios Iatrou mit
einem eleganten Bariton vor, in der berühmten Arie „Largo al
factotum“  noch  mäßig  blutvoll,  aber  stets  zunehmend  an
samtiger Kraft – und dabei herrlich selbstgefällig. Der als
Rossini-Experte geltende Tenor Juan José de Léon zeigt als
Almaviva große Spielfreude und enorme Strahlkraft, wobei sich
vermutlich durch Nervosität bedingte Schärfen in den Höhen
aufs  angenehmste  mildern.  Wunderbar  sonor  klingt  Baurzhan
Anderzhanov,  der  manche  Sympathie  für  den  eitlen  Doktor
Bartolo weckt. Tijl Faveyts, der als Musiklehrer Don Basilio
einem  alternden  Rockstar  ähnelt,  zieht  mit  seiner
Verleumdungsarie nahezu gleich. Karin Strobos ist als Rosina
erfrischend stimmgewandt und koloratursicher.

Frustrierte  Musiker,  missglückte  Polizei-Einsätze,
durchtriebene Weiblichkeit und potente Geldgeber ohne Grips
und Geschmack geben dem Abend die amüsant-bösen Untertöne, die
alle Rossini-Fans lieben. Ein Trauerspiel, was manche Menschen
sich so leisten… Wenn sie nicht so lachhaft wären.

(Der Bericht ist zuerst im „Westfälischen Anzeiger“ (Hamm)
erschienen.  Termine  und
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Informationen:  http://www.aalto-musiktheater.de/premieren/il-b
arbiere-di-siviglia.htm)

Festspiel-Passagen III: Liebe
in Zeiten der Datenströme
geschrieben von Werner Häußner | 12. Februar 2017
Jan Philipp Gloger ist 31 und damit aus einer Generation, die
mit Matrix, Modem und Microsoft aufgewachsen ist. Er war noch
ein Kind, als die alten Blöcke des Kalten Krieges von den
neuen  Fronten  der  Globalisierung  und  des  Neoliberalismus
abgelöst wurden. Die Welt, die ihm sein Bühnenbildner Christof
Hetzer  für  den  „Fliegenden  Holländer“  auf  der  Bayreuther
Festspielbühne  gestaltet,  ist  die  Welt  dieser  Kinder.  Ein
magisch flackerndes Gefängnis, gebildet aus Prozessoren und
Platinen,  Lichtbändern  und  Zählwerken.  Winzig  klein  sitzen
zwischen  den  energetischen  Entladungen  Menschlein  in  einem
anachronistischen  Holzboot:  Daland  und  der  Steuermann,
autoritärer Chef und beflissener Angestellter. Sie sind beide
so  cool.  Aber  wenn  sich  Herr  Daland  unbeobachtet  fühlt,
schnupft er eine Prise Koks, und fühlt sich ertappt, wenn
jemand guckt.

Gestrandet  im  Meer  der
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Daten:  Daland  (Franz-Josef
Selig,  rechts)  und  der
Steuermann (Benjamin Bruns).
Foto: Enrico Nawrath

Gloger  will,  das  macht  das  Einstiegsbild  des  „Fliegenden
Holländer“  deutlich,  Wagners  Geschichte  einer  utopischen,
einer „wahren“ Liebe in der Welt der vom Zeitgeist Getriebenen
erzählen. Ihr Horizont ist die Vernetzung, die scheinbar Alle
mit Allen verbindet. Aber dieses Netzwerks der Produzierenden
und Kommunizierenden macht unendlich einsam: Der Holländer,
der  zwischen  dem  Datenblinken  auftaucht,  hat  mit  dem
Rollkoffer und dem Kaffee-Pappbecher die Embleme des global
ökonomisch getriebenen Ahasvers von heute bei sich.

Ein  weiteres  Prinzip,  das  sich  der  aus  Hagen  stammende
Regisseur  als  Deutungsmuster  zu  eigen  macht,  ist  das  der
Verkleinerung: In dieser Welt wird auf verwertbares Format
heruntertransponiert. Der Sturm wird zum domestizierten Strom
frischer  Luft  aus  dem  Ventilator,  der  in  Dalands
Produktionsstätte hergestellt wird: Summ und brumm, du Rädchen
… Reduziert wird auch die Liebe: Der Holländer fragt in seinem
Monolog nach dem gepries‘nen Engel Gottes, der seines Heils
Bedingung ihm gewann. Die Antwort gibt eine Kaffee-Mamsell mit
lasziver  Bewegung:  konsumierbarer  Sex,  ökonomisch  relevante
Gefühlsprodukte. Der Steuermann hält sich gleich an dem fest,
was man greifen kann: Der Geldkoffer liegt in seinen Armen.

Mit dem Zuschnitt auf das, was man „in Zahlen darstellen kann“
–  ein  Lieblingskriterium  von  Unternehmensberatern  und
Controllern – endet Glogers Geschichte auch: Der Steuermann
fotografiert mit seinem Handy die Vereinigung von Senta und
Holländer im Tode – und zur nachkomponierten Verklärungsmusik
Wagners  verpacken  eifrige  Arbeiterinnen  das  neue  Produkt:
Kitschfiguren des Paares, von innen zu beleuchten. Der heftig
ausgebuhte  Coup  der  Inszenierung  erfasst  sehr  genau  die
ökonomische Banalisierung großen Ideen und geistiger Entwürfe.



Die  „wahre  Liebe“  Wagners,  eine  transzendentaler  Begriff,
kommt  in  solch  schlichtem  Materialismus  nur  als  herziger
Abklatsch vor.

Der Wagner’sche Liebesbegriff ist in den letzten Jahrzehnten
in der Inszenierungsgeschichte des „Fliegenden Holländers“ oft
genug  reduziert,  korrumpiert  oder  desavouiert  worden.  Zu
erinnern ist an Harry Kupfers grandiose Bayreuther Deutung von
1978,  der  das  Transzendierende  in  Wagners  „Holländer“  aus
einem  materialistischen  Ansatz  konsequent  als  Wahn  zu
entlarven versuchte. Es gab psychologisierende Deutungen in
jeder Spielart; in jüngerer Zeit wuchs die Sensibilität für
das mythische Potenzial der Oper.

Pietá:  Symbol  für  Wagners
"wahre  Liebe".  Adrienne
Pieczonka  als  Senta  und
Samuel  Youn  als  Holländer.
Foto: Enrico Nawrath

Udo  Bermbach  zitiert  im  Programmheft  des  Bayreuther
„Holländers“  nicht  umsonst  Max  Horkheimer,  der  für  die
Bestimmung der „wahren Liebe“ ihre Richtung auf ein „künftiges
glückliches Leben aller Menschen“ für unverzichtbar gehalten
hat. Ein Ziel, das nur als Utopie oder in religiös begründeter
Perspektive gedacht werden kann.

Gloger zeigt in seiner Inszenierung nun keine Offenbarung,
aber er lässt seine Deutung auf eine solche hin offen. Das

http://www.revierpassagen.de/10818/festspiel-passagen-iii-liebe-in-zeiten-der-datenstrome/20120804_0118/bayreuth-hollander-senta-und-hollander-foto-enrico-nawrath-2


Romantisch-Übersinnliche, für das der Holländer steht, löst
weder Widerstand noch Erschrecken aus; es hat in dieser Welt
einfach keinen Platz. Wo es auftaucht – etwa durch die Mannen
des Holländers in der Chorszene des dritten Aufzugs – wird es
einfach absorbiert. Doch Senta, das „Kind“, das „nicht weiß,
was es singt“, erschafft sich eine Welt, gibt ihrem Suchen
eine Richtung, die sie mit der Sehnsucht des Holländers „nach
dem Heil“ verbindet.

Haus, Schiff und Himmel bildet sie nach. Eine Puppe aus Pappe
steht auf der Höhe des Hügels aus Schachteln, den sie sich als
Flucht- und Rückzugsort errichtet hat. Genau an dieser Stelle
erscheint der Holländer in Dalands Haus, eine Verkörperung
dessen,  was  Senta  sich  in  ihrem  Inneren  erträumt.  Solche
Momente der Inszenierung stellt Gloger ziemlich lapidar und
kaum erläutert auf die Bühne – vielleicht die größte Schwäche
der Produktion, die gerade in den intimen Szenen zwischen
Senta und dem Mann ihrer Ideale zugespitzter interpretieren
müsste.  Aber  um  an  solchen  Momenten  weiterzuarbeiten,  ist
Bayreuth ja eine „Werkstatt“.

Mit dem Dirigenten der einzigen Premiere dieser Festspiel-
Saison am Grünen Hügel, Christian Thielemann, war sich Gloger
einig,  nicht  auf  die  derzeit  beliebte  „Urfassung“  des
„Holländers“  zuzugreifen,  sondern  den  nachkomponierten
„Erlösungsschluss“  als  weitergehenden  Willen  Wagners  zu
akzeptieren und szenisch zu integrieren. Wenn sich Senta am
Ende  mit  selbstgebastelten  Papp-Engelsflügelchen  zu  ihrem
Holländer  auf  die  Sehnsuchts-Burg  flüchtet  und  zum
harfenlichtdurchfluteten  Pathos  des  Finales  die
Plastikfigürchen  verpackt  werden,  könnte  dieser  Moment  als
rabenschwarzer  Kommentar  zu  Wagners  scheinbar  irrealem,
psychologisch verstiegenem Konzept gesehen werden. Doch dem
steht  die  Musik  im  Wege:  Thielemann  lässt  sie  in  solchem
Ernst, solch brennender Identifikation aufleuchten, dass sie
einen  unüberwindlichen  Kontrapunkt  zum  Zynismus  der  Szene
setzt:  Klingende  Hoffnung,  Rettung  der  Wahrheit  und



ungebrochene Hoffnung auf die verwandelnde Kraft der Liebe.

Thielemann  hat  sich  des  „Holländers“  in  einem  höchst
ästhetischen Orchesterklang angenommen, ist aber nicht immer
in der Tiefe angekommen. In der Ouvertüre bricht er in Sentas
Balladenmotiv den Bogen und radikalisiert die Punktierungen
zum dezidierten Non-Legato. „Schöne Stellen“ kostet er wieder
einmal bis zur Grenze des Zerfallens aus. Oft achtet er mehr
auf die Brillanz der Melodiestimmen als wichtige Farben aus
der Tiefe der Partitur zu heben und zu gewichten. Das ist
schwelgerisch musiziert und – die Ovationen beweisen es –
höchst publikumswirksam. Aber hinter der Glätte ist es schwer,
Abgründe zu orten.

Adrianne  Pieczonka
als  Senta.  Foto:
Enrico  Nawrath

Unter den Sängern überzeugen alleine der schönstimmige und
sichere Steuermann von Benjamin Bruns und die Senta Adrianne
Pieczonkas.  Ihr  gelingen  balsamische  Piani,  aber  auch  die
aufflammende Leidenschaft und der zu allem entschlossene Furor
des Finales. Dass sie nicht alle Töne konstant durchstützt,
macht ihr bei manchen, von Thielemann noch verlangsamten Bögen
Probleme. Aber als lyrisch grundierte Senta mit der nötigen
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Expansionskraft  und  stimmlich  abgesicherter  Farbpalette  ist
Pieczonka  ihren  Vorgängerinnen  seit  den  achtziger  Jahren
überlegen.

Der  Sänger  des  Titelhelden,  Evgeny  Nikitin,  musste  wegen
seiner unglücklichen Tattoo-Affäre weichen. Sein Cover Samuel
Youn,  in  Köln  engagiert  und  dort  auch  als  „Holländer“
erfolgreich  gewesen,  schlug  sich  tapfer.  Er  beginnt  mit
entspannter Tiefe, doch die Stimme verkrallt sich, je höher
sie  steigt,  immer  heftiger  in  einer  klanglich  limitierten
Position, wird fest und unflexibel. Dann verliert der Sänger
auch  die  Freiheit,  verständlich  zu  artikulieren.  Die  hat
Michael  König  als  Erik:  Als  Hausmeister  im  grauen  Kittel
versucht er vergeblich, seinen braven, ambitionslosen Liebes-
Begriff der zum Höchsten gestimmten Senta zu erklären. Dennoch
könnte das alles freier, unverfärbter und mit Schmelz gesungen
sein; schließlich sind Eriks Gefühle ja aufrecht und lauter.

Franz-Josef  Selig,
bis  1995  am  Aalto-
Theater Essen, singt
den  Daland.  Foto:
Enrico  Nawrath

Franz-Josef Selig, von 1989 bis 1995 im Ensemble des Essener
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Aalto-Theaters,  ist  einer  jener  kraftvollen,  aber  wüst
orgendeln Bässe, die für einen noch nie überzeugenden Wagner-
Stil stehen. Und Christa Mayer hinterlässt als Mary stimmlich
wenig Eindruck. Wie immer eine sichere Bank: Der Chor der
Bayreuther  Festspiele  hat  unter  Eberhard  Friedrich  Glanz,
Wucht und Präzision wie eh und je. Obwohl die Regie-Sensation,
die sich viele Beobachter erwarten, am Grünen Hügel diesmal
ausgeblieben  ist,  kann  sich  Glogers  ausgewogene  Arbeit
behaupten;  neben  Herheims  überbordenden  „Parsifal“-
Assoziationen,  Hans  Neuenfels‘  „Lohengrin“-Zuspitzungen  und
Sebastian  Baumgartens  überkandidelter  Installations-Belebung
im „Tannhäuser“ hat sie als solide erarbeitetes Musiktheater
durchaus ihre Chance.


