
Das  Eis  der  Adria:
Winterliche  „Nacht  in
Venedig“  als  konsequente
Erneuerung  der  Operette  am
Aalto-Theater Essen
geschrieben von Werner Häußner | 6. Juni 2018
Wie  nähert  man  sich,  nach  einer  Generation  langsamen
Erstickens  der  Operetten-Tradition,  diesem  Genre  des
Musiktheaters heute? Noch dazu einer „Nacht in Venedig“ von
Johann  Strauß,  die  mit  ihren  harmlos-heiteren
Verwechslungsmaskeraden  nicht  zu  den  besten  Libretti  von
Friedrich Zell und Richard Genée gehört?

Auf  dünnem  Eis:  Elbenita
Kajtazi  (Annina)  und
Caramello  (Albrecht
Kludszuweit) im winterlichen
Venedig  im  Aalto-Theater.
Foto: Jörg Landsberg

Das Aalto-Theater hat sich nach verflixten sieben Jahren der
Enthaltsamkeit  entschlossen,  für  die  erste  Operetten-
Neuproduktion der Intendanz Hein Mulders auf einen local hero
zu  setzen.  Man  verpflichtete  Bruno  Klimek,  Professor  für
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szenische Ausbildung im Studiengang Gesang/Musiktheater an der
Folkwang Universität der Künste.

Das  Ergebnis  war  zu  erwarten:  Klimek  macht  mit  seinem
Bühnenbildner Jens Kilian und der kreativen Kostümfrau Tanja
Liebermann die gute alte Operette nackt. Er streift ihr den
bunten Karnevalsdress ab, reißt ihr die mondänen Ballroben vom
Leibe  und  schält  sie  aus  den  folkloristischen
Fischermädchenkleidchen. Aber mehr noch: Er entblößt sie von
den  veralteten  Sentenzen  Zells  und  Genées,  schreibt  die
Dialoge  quasi  alle  neu,  greift  vereinzelt  auch  in  die
Gesangstexte ein. Manchmal verfehlt er den Stil: Dass Herrn
Delaqua, seines Zeichens Senator der Serenissima, etwas „glatt
am Arsch vorbei“ geht, ist ein gutes Stück zu pöbelhaft als
Ersatz für Wiener Wortwitz.

Niente Carnevale!

Die Entscheidung greift tief ein, ist aber gut begründbar:
Klimeks gereimte Pointen sind – wie die alten Albernheiten
auch – Geschmackssache, aber sie sitzen und sie kommen auch
an.  Das  Publikum  bricht  selten  in  offene  Heiterkeit  aus,
schmunzelt aber doch über manche Pointe. Vor allem kann Klimek
so die Konstellation der Figuren schärfen: Die Mädels Annina
und Ciboletta sind nicht mehr die koketten Dummchen, sondern
profilieren sich über die überlebenswichtige Fischhandels- und
Zofen-Schläue hinaus als selbstbewusste weibliche Wesen. Sie
lassen sich von den Herren der Schöpfung nichts sagen. Sie
spielen  ihr  eigenes  Spiel  und  schauen  auf  ihr  eigenes
Vergnügen.



„Frutti  di  Mare!“
bietet  Elbenita
Kajtazi  alias
Annina feil. Foto:
Jörg Landsberg

Niente Commedia dell’arte, niente Carnevale: Tanja Liebermann
verordnet  der  Schaulust  Askese,  wo  sie  das  Historisch-
Dekorative  suchen  will.  Schon  als  Christina  Clark,  alias
Ciboletta,  aufgeregt  vor  dem  geschlossenen  Vorhang
herumstöckelt, wissen wir: Ihr gelbes Ölzeug eignet sich vor
allem zum Schutz, wenn sich ostfriesische Himmelsfluten nach
südlich der Alpen verlagern und „aqua alta“ droht. Öffnet sich
der  Vorhang,  erleben  wir,  dass  auch  in  Venedig  zur
Karnevalszeit Winter herrscht: Es schneit, die Menschen haben
Mäntel an, zittern, frieren, rutschen auf Glatteis aus.

Dass es dabei schmerzhafte Stürze geben kann, macht Martijn
Cornet als Pappacoda bewusst. Der Arme ist Neapolitaner und
mit venezianischen Klimafallen nicht vertraut. Und je mehr
billigen  Korbflaschenwein  er  in  sich  hineinschüttet,  desto
heftiger  kommt  er  zu  Fall.  Liebermann  hat  ihn  mit
fischgrätengemusterter Hose, Sakko, Schal, Scheiter und Brille
ausstaffiert wie einen Dramaturgen der siebziger Jahre – wäre
da nicht der Riesentopf mit, nun ja, Spaghetti drin. Klimek
lässt  die  Figur  immer  weiter  in  Slapstick  abgleiten.  Das



funktioniert nicht; auch das Publikum nimmt die traurige Show
regungslos hin.

Lustvoll ausgestellte Klischees

Dekor  spielt  in  Klimeks  Inszenierung  eine  Rolle,  wenn  er
nämlich ganz Venedig dazu erklärt: Jens Kilian hat in den
Hintergrund der weiträumigen Aalto-Bühne ein Spielzeug-Venedig
gebaut,  an  dem  sich  in  regelmäßigen  Abständen  riesige
Kreuzfahrtschiffe  vorbeischieben.  Dass  die  Miniatur-Palazzi
wackeln und von einem Bühnenarbeiter (Hans-Günter Papirnik)
immer  wieder  zurechtgerückt  werden  müssen,  dass  sie
schließlich  komplett  zusammenstürzen,  ist  mehr  als  eine
Anspielung auf die aktuelle Debatte um die Schäden, die diese
Riesenpötte  an  der  historischen  Bausubstanz  verursachen.
Klimek entlarvt, dass es gar nicht um Venedig geht – die Stadt
ist für die geschätzt 30 Millionen jährlicher Touristen eben
vor allem eine Dekoration für schöne Tage.

So stellt die Regie Klischees in Frage – oder stellt sie
lustvoll aus, bis sie überdreht in sich zusammenbrechen. In
der fast schon mathematisch choreografierten Exposition des
ersten Akts rast regelmäßig eine kreischende Weiberhorde über
die Bühne: „Er“ wird erwartet, der Herzog, der Macho, dem alle
weiblichen Wesen gern und willig zu Füßen liegen. Teenie-
Starkult mit reifen Damen, das ist erst witzig, dann nervig.
Aber so ist es kalkuliert.

Natürlich  werden  die  Erwartungen  enttäuscht:  Eine  riesige
Gangway herab schreitet nicht der Herzog, sondern stolpern die
ganz „normalen“ Männer, etwa Caramello, der Leibbarbier des
Herzogs. Albrecht Kludszuweit gestaltet diese Rolle mit dem
Hintergrund eines operettenerfahrenen Sängers und Darstellers,
der noch dazu die Höhenbrillanz und den Sinn für Phrasierung
hat,  um  Schlager  wie  „Komm  in  die  Gondel“  zu  blitzenden
musikalischen Sternen zu veredeln.

Die Herrlichkeit des Gockels ist in wenigen Sekunden vorbei



Als dann der tolle Mann endlich eintrifft, ist der Auftritt
eine  unspektakuläre  Enttäuschung  für  die  Ladies.  Dennoch
reißen sie Dmitry Ivanchey erst mal die Kleider vom Leib, so
dass aus der schillernden Adriano-Celentano-Figur ein Normalo
in biedern Boxershorts wird, raffen ihre Beute und eilen von
hinnen. Die Dekonstruktion der „Gockelherrlichkeit“, wie es
Klimek  im  Programmheft  nennt,  vollzieht  sich  in  wenigen
Sekunden. Ivanchey singt sein „Der Mond hat schwere Klag‘
erhoben“ zwar dynamisch differenziert, aber ohne Charme und
Schmelz – da fehlt die Erfahrung mit dem Idiom der Operette.

Auf der weiten, klar strukturierten und mit stimmungsvollen
Symbolbildern gestalteten Bühne treibt die muntere Handlung
immer weiter ins Absurde. Am Ende des zweiten Aktes schiebt
sich  der  Chor  des  Aalto-Theaters  –  dem  es  spürbar  schwer
fällt, die Leichtigkeit der Darstellung, wie sie die Operette
braucht, zu realisieren – in verblichenen Ballkleidern und
aufgetürmten Frisuren aus der Zeit des Endes der Serenissima
aus  dem  Hintergrund.  „Karneval  ruft  zum  Ball,  der  ist
Souverän“  wird  zum  Totentanz,  die  Gesellschaft  bricht  auf
dünnem Eis ein und versinkt.

Gespenster-Karneval der Vergangenheit: Der Opernchor des



Aalto-Theaters. Foto: Jörg Landsberg

Der dritte Akt verschärft die Groteske, wenn im Nebel nur noch
Namen gerufen werden und Karel Martin Ludvik, der während der
zweidreiviertel Stunden ständig seine Frau sucht, vollends zum
wiedergängerischen  Gespenst  wird.  Der  zügel-  und  regellose
Karneval wird zum verwirrten Endspiel, in dem einsame Menschen
im Dunkel jede Orientierung verlieren. Und die Lösung? Die ist
so  angeklebt  wie  (fast)  jedes  Operetten-Happy-End:  Man
verabredet sich zum nächsten Karneval!

Luxus-Besetzung in der Fassung von Erich Wolfgang Korngold

Liebestraum  im  Winter:
Liliana  de  Sousa  (Barbara)
und Carl Bruchhäuser (Enrico
Piselli).  Foto:  Jörg
Landsberg

Das Aalto-Theater Essen spielt die Fassung von Erich Wolfgang
Korngold. Kapellmeister Johannes Witt lässt mit den Essener
Philharmonikern die farbige, klangsinnliche Instrumentierung
leuchten und zeigt sich – als versierter Dirigent im Ballett –
vor allem mit Gespür für rhythmische Finessen. Wo Strauß auf
Marschmusik  setzt,  ist  Witt  in  seinem  Element,  wo  er  die
flexible Agogik des Walzers freilassen sollte, reagiert er zu
akkurat. Die Streicher sind in der Balance des Klangbilds
leicht unterbelichtet, das Schlagzeug trumpft zu sehr auf.
Aber  Strauß‘  Operette  ist  ja  auch  in  Berlin  uraufgeführt



worden – so ist ein preußisch-zackig aufgeputztes Venedig, das
ein wenig nach Paul Lincke klingt, vielleicht gar nicht so
unangebracht.

Die Besetzung am Aalto ist luxuriös – es zahlt sich eben aus,
wenn ein Theater sorgfältige Ensemblepflege betreibt. Elbenita
Kajtazi  (Annina)  turnt  mit  Luftballons  in  Fisch-  und
Krustentierform  durch  den  Zuschauerraum  auf  die  Bühne  und
preist ihre „frutti di mare“ mit einem Sopran an, der so
frisch ist, wie der Meeresfang sein sollte. Die hoffnungsvolle
Sängerin wechselt im Sommer an die Hamburgische Staatsoper, wo
sie in Robert Schumanns Faust-Szenen debütiert. Kürzlich hat
die gebürtige Kosovarin den Publikums- und den Dritten Preis
im ersten Glyndebourne Opera Cup gewonnen

Christina Clarks Silberstimme ist seit Jahren eine Stütze des
Musiktheaters,  auch  als  Ciboletta  setzt  sie  kratzbürstigen
Charme und gewitzte Schläue als Lockmittel und Waffe ein.
Liliana de Sousa hat eine wunderschöne Einlage zu singen und
wertet mit ihrer cremigen Stimme die Rolle der Barbara auf,
die sonst nur mit ihrem „Neffen“ Enrico, dem jungenhaften Carl
Bruchhäuser, auf der Suche nach einem ruhigen Plätzchen für
eine  Liebesnacht  ist.  Peter  Holthausen  und  Karl-Ludwig
Wissmann  bilden  mit  Karel  Martin  Ludvik  das  Trio  der
soignierten Senatoren, die vergeblich versuchen, ihre Frauen
im Zaum zu halten – keine Chance: Marie-Helen Joël und Susanne
Stotmeister wissen ihnen zu entkommen.

Die Frage, wie man heute Operette macht, hat das Aalto-Theater
jedenfalls  mit  einer  mutigen  Inszenierung  für  sich
entschieden: Keine billige Aktualisierung, sondern konsequente
Erneuerung.

Die nächsten Vorstellungen: 7./10./16./21./29. Juni, 11./13.
Juli,  Wiederaufnahme  am  14.  September.  Info:
www.theater-essen.de

http://www.theater-essen.de


Wie  sich  Menschen  verfehlen
können: Tina Lanik inszeniert
Tschaikowskys  „Eugen  Onegin“
in Dortmund
geschrieben von Werner Häußner | 6. Juni 2018

Einsame  Menschen:  Tatjana
(Emily Newton), Fürst Gremin
(Luke  Stoker)  und  Onegin
(Simon  Mechlinkski)  im
dritten Akt der Oper „Eugen
Onegin“ in Dortmund. (Foto:
Björn  Hickmann/Stage
Picture)

Sehr viel Glück hatte die Oper Dortmund mit den Regiearbeiten
der letzten Jahre nicht. Trotz mancher hoch gehandelter Namen
war einiges Mittelmaß dabei: Repertoire-Bestseller, die unter
mangelnden Einfällen, lustlosem Handwerk oder überinszenierter
Originalität ächzten. Und dann kam Tina Lanik, im Musiktheater
eine Neue, und bot mit Verdis eigentlich längst ins Nirwana
inszenierter  „La  Traviata“  einen  präzisen,  bewegenden
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Opernabend,  nicht  in  jedem  Detail  durchgestaltet,  aber
deutlich versierter als ihr erster Versuch im Musiktheater,
Vincenzo Bellinis auch für erfahrene Regisseure heikle „La
Sonnambula“ in Frankfurt.

In ihrer neuen  Dortmunder Inszenierung, Peter Tschaikowskys
„Eugen Onegin“, wiederholt sie, was in Verdis Meisterwerk zum
Erfolg  geführt  hat.  Lanik  schaut  eingehend  auf
Konstellationen. Sie errichtet keinen Ideen-Überbau, sondern
schafft  Beziehungsgeflechte,  zeigt,  wie  Menschen  aneinander
vorbeigehen,  wie  sie  aneinander  scheitern.  Tschaikowskys
Entwicklungs- und Beziehungstragödie ist dafür das geeignete
Sujet.

Wer ist diese Regisseurin, die sich ihre Stoffe nicht nur
genau anschaut (das sollten eigentlich alle tun), sondern auch
immer wieder behutsam stilisierte Szenen und Bilder findet,
die in einem Moment so klug vorbereitet, aber doch wie eine
Eingebung überraschend zeigt, worum es geht?

Regisseurin  Tina
Lanik.  (Foto:  Thomas
Dashuber)

In Paderborn geboren und in Stuttgart aufgewachsen, kam Tina
Lanik  eher  zufällig  als  22-jährige  Studentin  zu  einer



Regiehospitanz für Tschechows „Iwanow“ bei Elmar Goerden, ging
dann als Assistentin zu Luc Bondy nach Lausanne und machte
erstmals überregional auf sich aufmerksam, als sie 2001 beim
Steirischen Herbst in Graz die Uraufführung von „Tintentod“
von Josef Winkler inszenierte.

Schauspiel-Inszenierungen in Bochum

Ein  Jahr  später  arbeitete  sie  schon  am  Bayerischen
Staatsschauspiel, wurde von der Zeitschrift „Theater heute“
zur Nachwuchsregisseurin des Jahres gewählt und hat seither
viel in München, aber auch an anderen Häusern inszeniert – so
2005/2006 in der Intendanz Goerdens Sophokles‘ „Antigone“ und
Lessings „Emilia Galotti“ in Bochum.

In  Tschaikowskys  Adaption  des  Versromans  von  Alexander
Puschkin sieht Lanik eine Abfolge von drei Tragödien: In jedem
Akt „wird eine Figur so lange abgebaut, bis nur noch ein
Haufen Elend von ihr übrig ist“, schreibt sie im Programmheft.
Aber das ist nicht alles. Fast unmerklich zunächst, im dritten
Akt  aber  durch  das  Bühnenbild  von  Jens  Kilian  glasklar
deutlich, macht Lanik aus „Eugen Onegin“ auch eine Studie über
die Wandlungen der Zeit.

Im  ersten  Akt  baut  ihr  Kilian  einen  Kubus  aus  Brettern,
entfernte Erinnerung an russische Holzbauten, in erster Linie
aber ein geschlossener Raum, in dessen Zentrum ein Teenager
mit Brille und Jane-Austen-Kleidchen auf einem Stapel Bücher
kauert. Tatjana, die Leseratte, existiert in ihrer eigenen
Imagination,  kommt  kaum  aus  der  hintersten  Ecke  dieser
Kastenwelt heraus. Aber ein langer Blick des fremden Besuchers
– es ist der junge Beau Onegin – bringt unaufhaltsam eine
Lawine der Gefühle ins Rutschen.

Johanna  Hlawica  hat  alle  in  wunderschöne  Kostüme  des  19.
Jahrhunderts gesteckt – nur die Larina von Almerija Delic
trägt  einen  modernen  Hosenanzug.  Die  Frau,  die  das  Gut
„schmeißt“ und sich mit Filipjewna (Judith Christ) schon mal



eine Zigarre gönnt, greift aus in die Moderne: selbständig,
selbstbewusst, illusionslos. Ihre Roman-Jahre, so erklärt sie
der aufgewühlten Tatjana, habe sie längst hinter sich.

Weltentwürfe, die nicht zusammenpassen

Die großen, heißen, eher auf sich selbst als auf einen anderen
Menschen bezogenen Gefühle! Bei Tatjana führen sie schon nach
einer  durchschriebenen  Nacht  –  die  Briefe  hängen  wie
Wäschestücke an der Leine – in die Katastrophe, als ihr Onegin
mit  der  gönnerhaft  wirkenden  Überlegenheit  des  rational
gesteuerten Lebemanns Bescheid gibt. Weltentwürfe, die nicht
zusammenpassen.

Bei Olga und Lenski dauert es länger: Er, ein versehrter,
nicht mehr ganz junger Mann, überschüttet sie mit Blättern
voll  poetischer  Ergüsse.  Auch  er  entwindet  sich  schnöder
Realität,  zelebriert  seine  mit  Schönheit  und  Schwärmerei
aufgeladene Innenwelt. Auf Olga reagiert er, wenn sie dazu
passt. Die Lebensphilosophie des unbekümmerten „Kindes“ nimmt
er nicht wahr.

So  kann  er  im  zweiten  Akt  weder  mit  den  spielerischen
Provokationen  seiner  Braut  –  sympathisch  locker  singend:
Ileana  Mateescu  –  noch  mit  dem  aus  Laune  und  Überdruss
gezeugten Spiel Onegins umgehen. Lanik nimmt diese Katastrophe
in  riesigen  Schattenbildern  während  der  von  Thomas  Paul
sensibel gestalteten Arie vorweg; die innere Sprachlosigkeit
zwischen den Kontrahenten, das zeigt die Regisseurin in genau
abgezirkelten Bewegungen und Gesten, führt ins Ausweglose.

Der dritte Akt vollendet das Zeit-Konstrukt der Inszenierung:
Denn jetzt ist Onegin derjenige, der zurückgeblieben ist. In
seinen Biedermeierkleidern streift er um einen Glaskubus, der
unbezweifelbar ins 20. Jahrhundert gehört. Die Gesellschaft,
die sich zur Polonaise unbewegt gibt – nur der Pavillon dreht
sich –, trägt moderne Couture. Tatjana hat sich zur blonden
Dame mit rotem Kleid im übertriebenen Chic osteuropäischer



Oligarchen gewandelt, bewegt sich souverän auf dem Parkett der
Gesellschaft,  die  sich  um  eine  Luxuskarosse  –  aus  später
sowjetischer  Produktion?  –  schart.  Eine  Welt,  in  der  die
verzweifelt  leidenschaftlichen  Liebesausbrüche  Onegins
anachronistisch wirken.

Empfindsame Schattierungen in der Musik

Angesagt ist Coolness: Luke Stoker singt Gremins eigentlich
großherzige Arie kühl und unbewegt, Tatjana posiert dazu auf
dem Kühler des Wagens. Hier wird keine Liebe gezeigt, sondern
die  gesellschaftlich  adäquate  Demonstration  des  potenten
Mannes und seines Weibchens. In dieses Ambiente passt auch
Emily Newtons oft hart getönte, silbersprühende Stimme besser
als zu den Gefühlsgluten des Teenagers im ersten Akt. Jetzt
zeigt  –  ganz  im  Sinn  der  Anlage  der  Figur  –  auch  Simon
Mechlinski, dass seine Stimme Farben kennt; im ersten Akt hat
er Onegin noch eindimensional, entschieden voluminös und ohne
emotionales Kolorit gesungen.

Das  Dortmunder  Orchester  zeigt  sich  den  empfindsamen
Schattierungen  in  Tschaikowskys  Musik  gewachsen,  folgt  vor
allem dem lyrischen Ausschwingen, das Philipp Armbruster am
Pult  in  weit  konzipierten  Phrasierungen  fordert,  mit  fein
gestalteter  Sensibilität.  Armbruster  nimmt  den  Begriff  des
„Lyrischen“  offenbar  als  leitendes  Kriterium  für  seine
musikalische Interpretation: Brennende Leidenschaften, etwa in
der großen Szene der Tatjana, lässt er nur gebremst auflodern.
Das Couplet des Monsieur Triquet im zweiten Akt singt Fritz
Steinbacher  mit  einiger  Finesse,  aber  das  Tempo  ist  so
verzogen, dass der ironische Anklang an Auber oder Offenbach
verloren geht. Komisch, sentimental oder beides? Die Figur
findet kein überzeugendes Profil.

Mit  Laniks  „Eugen  Onegin“  hat  die  Oper  Dortmund  eine
ansprechende Produktion in ihrem Repertoire. Sie dringt nicht
so schmerzhaft tief in die Seelenschichten der Protagonisten
vor wie Dietrich Hilsdorfs phänomenale Inszenierung in Köln
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2013. Aber sie beobachtet klug, wie sich Menschen verfehlen
können und wie furchtbar scharf sie aneinander vorbei in ihre
einsamen Tragödien fliegen.

Tina Lanik sollte wiederkommen – Dortmund kann eine solche
Handschrift brauchen. Die Dortmunder müssen nur noch merken,
was sie an diesem „Eugen Onegin“ haben: Die Vorstellung war
nur mager besucht.

Die nächsten Vorstellungen sind am 30. Dezember 2017, am 5.,
21. und 28. Januar 2018.
Info: https://www.theaterdo.de/detail/event/eugen-onegin/


