
Was wäre ich geworden, wenn…?
–  Uraufführung  der  Oper
„Septembersonate“ von Manfred
Trojahn in Düsseldorf
geschrieben von Werner Häußner | 8. Dezember 2023

Surreale  Treppen  auf  der  Bühne  von  Heike  Scheele:
„Septembersonate“  von  Manfred  Trojahn  in  der
Inszenierung von Johannes Erath in Düsseldorf mit Holger
Falk  (Osbert  Brydon)  und  Juliane  Banse  (Ellice
Staverton).  (Foto:  Wolf  Silveri)

Spätestens,  seit  die  Romantik  die  Welten  hinter  der  Welt
entdeckt hat, werden die Grenzen zwischen der positivistischen
Realität in einer aufklärerisch-rationalen Perspektive und der
Fiktion brüchig.

Einer  Fiktion,  die  sich  als  mächtiger  Einfluss  auf  das
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offenbart, was gemeinhin als „real“ beschrieben wird. Einer
Fiktion, die sich im Begriff manifestiert, jenem denkerischen
Instrument, mit dem wir unsere Welt „begreifen“. Aber auch,
wenn Gott ein Hirngespinst sein sollte, auch, wenn Heilige und
Helden nie leibhaftig gelebt haben, so existieren sie doch,
haben auf den Lauf der Ereignisse gewaltigen Einfluss. Doktor
Faust oder Harry Potter: Die Erinnerung, die Erzählung macht
sie zu Personen unserer inneren Welten.

Erfahrungen und Erinnerungen, Träume und Traumata, Visionen
und  Projektionen:  Die  Antriebskräfte,  die  das  Leben  mit
vitaler  Dynamik  aufladen,  balancieren  zwischen  Realem  und
Fiktionalem,  durchdringen  das,  was  wir  mit  unseren  Sinnen
wahrnehmen, geben ihm Sinn, Motiv und Richtung.

In Manfred Trojahns neuer Oper „Septembersonate“ treffen sich
zwei  Menschen,  die  schon  in  ihrer  Existenz  die
Grenzüberschreitung in sich tragen: Er, Osbert Brydon, hat vor
Jahrzehnten die auf realen Gelderwerb zielenden Aktivitäten
seiner  vermögenden  Familie  verlassen  und  ist  nach  „dort
drüben“  gegangen,  um  ein  Schriftsteller  zu  werden  –  also
jemand, der fiktive Welten gestaltet. Sie, Ellice Staverton,
ist Schauspielerin geworden, wechselt die Rollen und verleiht
im Spiel fiktiven Personen eine leibhaftige Existenz. Beide
liebten einst als Kinder das Puppentheater, in dem die Frauen
Königin werden – oder das Krokodil.



Manfred Trojahn. (Foto: Dietlind Kobold)

Eine  „Konjunktiv-Oper“  nannte  Dramaturgin  Anna  Melcher
Trojahns gut 100 Minuten wenig dramatisches, aber intensiv
meditatives Musiktheater. Ein Satz der früheren Jugendfreundin
bringt Osbert zum Nachdenken: „Was hätte ich dafür gegeben,
Sie als junge Frau so getroffen zu haben, ich hätte mich auf
der Stelle in Sie verliebt.“ Die Möglichkeit – die Frage „Was
wäre, wenn?“ – lässt den Schriftsteller nicht mehr los. Im
Traum, so Ellice, habe sie den anderen Osbert gesehen – den,
der er geworden wäre, hätte er sich den Konten und Häusern
seiner Familie gewidmet.

Wer ist dieser „Andere“? In einer surrealen Vision – oder ist
es eine gespenstische Manifestation? – trifft Osbert auf sein
anderes Ich: „Voll Wehmut grüßt der, der ich bin, den, der ich
hätte sein können.“ Rainer Maria Rilkes „Die Aufzeichnungen
des Malte Laurids Brigge“ geben den Protagonisten die letzten
Worte: „Du machst mich allein ….“ Das Ende bleibt offen.

Trojahn hat sein eigenes Libretto nach der Erzählung „The



Jolly Corner“ von Henry James entworfen – jenem amerikanischen
Schriftsteller,  dessen  Biografie  sich  in  seiner  1908
erschienenen  Story  spiegelt.  James  ist  ein  Meister  des
Ungesagten,  des  Uneindeutigen,  des  dunkel  Ungreifbaren  –
Benjamin  Britten  hat  das  in  „The  Turn  of  the  Screw“  in
unerreichter Meisterschaft in Musik gefasst. Auch bei Trojahn
findet sich diese Atmosphäre mit dem Hauch des Surrealen und
einer dämonischen Transzendenz wieder.

Blasen aus leiser Grundierung

Zitiert  wird  Richard  Strauss‘  „Tod  und  Verklärung“,  über
Reminiszenzen an „Arabella“ oder an Arnold Schönbergs „Pierrot
lunaire“ berichtet der Komponist im Programmbuch. Erinnerungen
werden  wach,  an  Korngolds  „Die  tote  Stadt“,  an  Debussys
„Pelléas et Mélisande“, an Richard Rodney Bennetts „The Mines
of Sulphur“ oder an Philip Glass‘ „The Fall of the House of
Usher“.  Aber  das  fünfzehnköpfige  Orchester,  schon  vor  dem
ersten Ton von einem ständigen Herzschlag-Pochen grundiert,
findet nicht oft zu klangfülligem Ausbruch, bewegt sich meist
in unendlichen Variationen von trüben Piano- bis delikatesten
Pianissimo-Klängen,  intim  bis  zum  verschwimmenden
Verschwinden.



Juliane  Banse  (Ellice  Staverton)  in  der
„Septembersonate“ in Düsseldorf. (Foto: Wolf Silveri)

Musikalisch erinnert nichts an eine „Sonate“: der Komponist
hat den Begriff nicht strukturell, sondern eher atmosphärisch
verstanden.  Stattdessen  sind  flexibel-flächige  Tonfolgen  zu
hören, die lange gleich bleiben, um sich plötzlich wie Blasen
aus leiser Grundierung zu einem kurzen Forte aufzuwölben. Ihre
Klangglätte wird aufgeraut, wenn Trojahn von den Ketten der
Triolen  oder  Quintolen  Staccato  oder  Marcato  fordert.  Die
Gruppe der fünf Bläser (Flöte, Oboe, Klarinette, Fagott, Horn)
agiert im Kontrast oder in Wechselwirkung mit den Streichern,
bei denen die Violinen fehlen, dafür die tiefen Instrumente in
extreme  Höhen  getrieben  werden.  Die  Folge  ist  ein
melancholischer,  an  signifikanten  Stellen  unwirklich
schwebender  Flageolett-Klang.

Harfe, Klavier und Schlagzeug akzentuieren sparsam, brechen
aber  ebenfalls  punktuell  kraftvoller  durch  das  Gewebe  der
Töne. Die Celesta taucht erstmals in der zweiten Szene auf, in
der Osbert in seine Vergangenheit, in seine Erinnerung tanzt.
Ihr entrückter Klang umschwebt das Bedrohliche der Erinnerung,



vor dem die Haushälterin Mrs. Muldoon warnt: Sie versucht, das
Nachwirken des Gewesenen zu verdrängen und auszulöschen – wie
Mrs. Grose in „Turn of the Screw“.

Ein Meister des Uneigentlichen

Ein Meister des Uneigentlichen ist auch Regisseur Johannes
Erath, der an der Deutschen Oper am Rhein zuletzt mit Vincenzo
Bellinis „La Sonnambula“ ein anderes Werk mit schwankendem
Realitätsbegriff inszeniert hat. Er nimmt die Statisterie der
Rheinoper in Beschlag, um den geheimnisvoll in schwärzliche
Fernen  geöffneten  Bühnenraum  Heike  Scheeles  mit  stummen
Menschen(gruppen)  zu  füllen  –  einzig  durch  ihr  Dasein
sprechende  Resonanzkörper  zu  den  vier  Akteuren.

Bibi Abel erweitert die Raumwirkung mit Video-Stills surrealer
Treppenkonstruktionen – manchmal scharf definiert, als wären
sie gegenständlich in drei Dimensionen erbaut, manchmal nur in
Konturen in den wunderbar plastisch geführten Lichtakzenten
Nicol  Hungsbergs  zu  erahnen,  dann  wieder  deutlich  als
Projektionen  erkennbar,  in  denen  sich  dennoch  die
Protagonisten wie schwarze Schatten bewegen, so als seien die
Stufen aus fester Materie.

Erath  wechselt  zwischen  handfester  Aktion  und  traumnahen
Bewegungssequenzen. Osberts zweites Ich – der Kampf beider
spielt sich in cineastisch wirkender Großaufnahme ab – wankt
mit  wunderliche  Eselsohren  durch  die  Szene.  Ellice,  die
Schauspielerin,  manifestiert  sich  in  vielerlei  „Rollen“-
Kostümen, vom Zwanziger-Jahre-Girl über die Projektion einer
ikonischen Szene von Marylin Monroe mit aufgebauschtem Kleid
bis hin zur Diva, die auf einem lackweißem Krokodil reitet und
von Bibi Abel einen opulenten Theatervorhang – als Projektion!
– bekommt. Erath legt sich bewusst nicht fest, stellt eher
Fragen als Antworten zu geben. Der Abend endet mit einem Coup,
einer weiteren Ebene von Fiktionalität, die den Zuschauer von
vielleicht  mühsam  errungenen  Gewissheitsinseln  in  finale
Unsicherheit vertreibt.



Souveräner Dirigent

Unter der souveränen Leitung des designierten Chefdirigenten
der  Deutschen  Oper  am  Rhein,  Vitali  Alekseenok,  sind  die
Solisten der Düsseldorfer Symphoniker hochkonzentriert und mit
Klangsinn am Werk. Die vier singenden Darsteller gehen in
ihren  Rollen  auf:  Holger  Falk  als  zunehmend  an  Boden
verlierender  Osbert  Brydon,  mit  sprechstimmenhaft
zurückgenommenem Bariton, aber exzellent deklamierend, kämpft
manchmal mit dem Orchester. Juliane Banse als Ellice setzt all
ihre Stimmkoloristik, all ihre körperhafte Präsenz, all ihre
variablen  Tonbildungskünste  ein,  um  eine  schillernde,
kraftvolle  Frauenfigur  auf  die  Bühne  zu  zaubern.

Roman Hoza ist das andere Ich Osberts und achtet in seinen
wenigen Sätzen darauf, das Spannungsfeld zwischen Distanz und
Identifikation  nicht  zu  verletzen.  Susan  Maclean  (Mrs.
Muldoon) wirkt zunächst tief in der Vergangenheit erstarrt,
wie ihr pompöses viktorianisches Kostüm signalisiert, deutet
aber am Ende eine überraschende Wendung an: Zögernd schlägt
sie eine Taste der Schreibmaschine an, deren Geklapper am
Beginn der Oper, vielfach multipliziert, als Signet für jene
andere  Welt  steht,  in  der  sich  Osbert  und  Ellice  ihre
erinnerungsgetränkten  Wenn-Fragen  gestellt  haben.

Manfred  Trojahns  „Septembersonate“  steht  am  9.,14.,  29.
Dezember 2023 und am 3., 14. und 27. Januar 2024 auf dem
Spielplan der Deutschen Oper am Rhein in Düsseldorf. Info:
https://www.operamrhein.de/spielplan/a-z/septembersonate/

Am Sonntag, 10. Dezember, 11 Uhr, zeigt das Opernhaus den
halbstündigen  Film  „Das  weiße  Blatt“  mit  anschließendem
Publikumsgespräch. Der Film von Jo Alex Berg zeigt, wie die
Uraufführung entstanden ist. Er begleitet die Künstler von der
Arbeit  an  der  Partitur  bis  zur  ersten  Hauptprobe  auf  der
Bühne. Der Eintritt ist frei.



Festspiel-Passagen  III:
Salzburg – Jeanne d’Arc oder
der Sieg im Scheitern
geschrieben von Werner Häußner | 8. Dezember 2023

Alexander  Pereira  –  noch
Intendant  der  Salzburger
Festspiele.  Foto:  Luigi
Caputo

Wäre das in diesem Jahr überpräsente Verdi-Wagner-Thema die
einzige inhaltliche Leitlinie der Salzburger Festspiele 2013,
man könnte gelangweilt zur Tagesordnung übergehen.

Aber Alexander Pereira hat die sommerlichen Festtage wieder
einmal mit einem fein gesponnenen Netz von Beziehungslinien
überzogen: Die beiden zum Heiteren neigenden Meisterwerke der
Jubilare – „Falstaff“ und „Die Meistersinger von Nürnberg“
sind  freilich  programmatisch  eher  unspektakulär,  auch  wenn
Pereira  mit  Stefan  Herheim  einen  der  profiliertesten
Opernregisseure  der  Gegenwart  für  Wagner  gewonnen  hat.

Spannender ist da schon die Konzentration auf verschiedene
Aspekte der Geschichte der Jeanne d’Arc, einer Heiligen, die
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wie  selten  zwischen  großer  Politik  und  scheinbar  naiver
Frömmigkeit, pragmatischem Realismus und kühner Vision steht.
Ein  Fanal  für  unerschütterlichen  Glauben  an  Gott,  an  das
Wunder  in  der  Geschichte  und  an  die  eigene  Berufung;  ein
Beispiel, wie eine einfach Frau des späten Mittelalters gegen
ihre Umwelt ihre Persönlichkeit behauptet.

Jeanne d’Arc bietet Stoff für viele Interpretationen. Pereira
hat  drei  ausgewählt:  Den  Anfang  machten  Walter  Braunfels‘
„Szenen aus dem Leben der heiligen Johanna“ und Friedrich
Schillers „Jungfrau von Orleans“. Folgen wird noch Giuseppe
Verdis  selten  gespielte  „Giovanna  d’Arco“,  eines  der
geschmähten  Werke  der  „Galeerenjahre“  des  Komponisten,  das
heute wieder stärker in den Fokus rückt.

Wagners Schatten wird überwunden

Walter Braunfels, 1882 im Jahr der Uraufführung des „Parsifal“
geboren, gehört zu einer Generation, die darum ringen musste,
aus Wagners übermächtigem Schatten herauszutreten. In seiner
Musik blitzen die Spuren seines Lehrers Ludwig Thuille auf –
etwa  in  den  farbigen  Bläsersoli  und  der  subtilen
Orchesterbehandlung. Aber sie trägt auch Züge des von ihm
verehrten Hans Pfitzner, so in der rezitativischen Prosa des
ersten Teils. Die Rückgriffe auf Musik der Renaissance, die
archaisch anmutenden Anklänge an Gregorianik und italienische
Monodie entsprechen teils dem Zeitgeist – man mag an Igor
Strawinsky oder Ottorino Respighi erinnert sein –, sind aber
eigenständig  entwickelt  und  wollen  das  Werk  atmosphärisch
verorten.

http://www.salzburgerfestspiele.at/oper/jeanne-darc-2013
http://www.salzburgerfestspiele.at/schauspiel/jungfrau-2013
http://www.salzburgerfestspiele.at/oper/giovanna-darco-2013


Die
Felsenreitschule,
Aufführungsort  von
Braunfels‘  „Jeanne
d’Arc“.  Foto:
Silvia  Lelli

Mit der Salzburger Aufführung – leider nur konzertant – wird
Walter Braunfels auch an diesem Ort die gerechte Beachtung
gezollt,  die  er  längst  verdient  hat.  Denn  der  von  den
Nationalsozialisten zum Schweigen gebrachte Komponist gehörte
zu den erfolgreichsten Protagonisten des musikalischen Lebens
in den zwanziger Jahren.

Mit  seiner  Oper  „Die  Vögel“  hatte  er  1920  den  Grundstein
seiner Popularität gelegt, war als Gründungsrektor der Kölner
Musikhochschule  auch  in  der  Ausbildung  junger  Leute  eine
maßgebliche Größe. Die Nazis enthoben den „Halbjuden“ 1933
seiner Ämter, belegten ihn mit Berufsverbot. Konrad Adenauer
setzte den Verfemten schon im Oktober 1945 wieder auf der
früheren Kölner Stelle ein, holte ihn vom Bodensee zurück, wo
er im inneren Exil Werke für die Schublade schuf – unter
anderem seine „Jeanne d’Arc“.

Bis zu seinem Tod 1954 schrieb Braunfels unermüdlich weiter,
zuletzt ein „Spiel von der Auferstehung des Herrn“. Danach hat



sich dichtes Vergessen zwischen ihn und das Jetzt gesenkt, das
erst seit etwa fünfzehn Jahren aufreißt. Braunfels’ Weg war in
der  bundesrepublikanischen  Nachkriegsgeschichte  fatal
folgerichtig:  Wie  anderen  Nazi-Opfern  ist  es  ihm  nicht
gelungen, an die Zeit vor 1933 anzuknüpfen. Das Musikleben
bestimmten Leute wie Carl Orff oder Werner Egk, die nach den
alten Machthabern nun die junge Demokratie bedienten.

Nach 1950 – die braune Vergangenheit war mittlerweile auch für
den öffentlichen Dienst kein Hindernis mehr – hatten Musiker
wie Braunfels in den sich dogmatisch verhärtenden Richtungen
der zeitgenössischen Musik ihren Ruf als gestrig und überholt
weg. Und man vermied es allzu gerne, sich den Aufbruch ins
Neue durch die Erinnerung an Geschehenes vermiesen zu lassen.
Zudem dürften Braunfels‘ Konservatismus und seine Ablehnung
der musikalischen Avantgarde seine Isolation noch verstärkt
haben.  Auch  sein  künstlerisches  Ethos  –  er  wollte  die
„christliche Oper“ vollenden – war wohl nicht geeignet, ihm
das Interesse der Nachwelt zu erhalten. Das ändert sich nun,
und es ist zu wünschen, dass der erneuerte Blick auf Menschen
wie Walter Braunfels nachhaltig bliebe.

Manfred Honeck als kundiger Sachwalter von Braunfels‘ Musik

„Jeanne  d’Arc“  war  schon  als  „Wiederentdeckung  des  Jahres
2008“ bei ihrer szenischen Uraufführung an der Deutschen Oper
ein  grandioser  künstlerischer  Erfolg,  nicht  zuletzt,  weil
Christoph  Schlingensief  ein  Mysterienspiel  in  wuchernden
Bildern entwickelte. In Salzburg dirigierte Manfred Honeck –
wie bei der auf CD dokumentierten konzertanten Uraufführung
2001.



Manfred  Honeck
(Musikalische
Leitung),  Johan
Reuter  (Gilles  de
Rais). Foto: Silvia
Lelli

Nicht immer gelang es, dem ORF Radio-Symphonieorchester Wien
die Impulse für einen konturenreichen Klang zu vermitteln: Im
ersten Teil standen die Klangkomplexe wie Blöcke da; auch die
von einem ariosen Rezitativstil á la Pfitzner geprägten Szenen
waren atmosphärisch eher beiläufig gestützt. Das änderte sich
immer,  wenn  die  vorzüglich  einstudierten  Chöre  (Bachchor
Salzburg, Chor und Kinderchor der Festspiele und des Theaters)
zum Einsatz kamen. Alois Glassner und Wolfgang Götz haben, was
Chorklang und Prägnanz der Artikulation betrifft, ganze Arbeit
geleistet!

Mit der gesteigerten hymnischen Emphase des Finales des ersten
Teils war das Orchester dann bei Braunfels angekommen: Die
Musik zwischen vergeistigtem Oratorium und farbenfroher Oper
fordert  illustrative  Details,  theatralische
Kommentierungsfreude, den Ton des Erhabenen wie des Burlesken
– so etwa im „Zwischenspiel“, einer Solo-Szene des Herzogs von
La  Trémouille,  in  der  Ruben  Drole  eine  komödiantische
Charakterisierungskunst zeigen konnte, wie wir sie etwa in



Liedern von Hugo Wolf oder Ludwig Thuille wiederfinden.

An Juliane Banse, Protagonistin der Aufnahme von 2009, einem
Mitschnitt der Uraufführung 2001, sind die Jahre nicht spurlos
vorübergegangen: Das als engelsgleich gerühmte Timbre klingt
vor allem in der Höhe hohl, die Stütze bemüht. Aber Banse
wirft dafür ihre Erfahrung in die Waagschale: So gelingen ihr
die Szenen im Gefängnis, ihr selbstbewusster Auftritt vor dem
Gericht,  ihre  gereifte  Ergebung  in  den  Willen  Gottes
eindrücklicher  als  der  Aufbruch  des  optimistischen  jungen
Mädchens.

Fedora Wesseler bezeichnet im Programmheft den „Schrei nach
Gewissheit“ als ein zentrales Thema der Oper, das sich in der
Figur des Gilles de Rais manifestiert. Johan Reuter bringt für
diese zweifelnde, zuletzt resignierende Figur eine markante
Stimme mit: Der Münchner Wotan – 2014 wieder zu erleben –
trägt reflektierende Momente („Heißt das, dass Nacht nun sein
soll…“)  durch  ein  erlesenes  Mezzoforte,  gestaltet  die
Entwicklung zum auf ein Wunder hoffenden Pessimisten, der im
Scheiterhaufen Johannas den Sieg Satans sieht.

Das  diabolische  Element  des  rechtsbeugenden  Richters  führt
Michael Laurenz als Cauchon mit einem glänzend fokussierten
Charaktertenor ein: Gellend preist er sein „System“, mit dem
er die Seelen in die Richtung hetzt, die er für sein Urteil
braucht. Vor dem Hintergrund der Entstehungszeit der Oper mag
es nicht abwegig sein, an die giftigen Tiraden eines Roland
Freisler zu denken.

Eine  großartige  Szene  hat  auch  Pavol  Breslik  als  von
Selbstzweifeln  geschüttelter  Karl  von  Valois.  Doch  der
gefeierte Tenor vergibt die Chance, über strahlende Töne und
glanzvollen  „Squillo“  hinaus  subtilere  Nuancen  der
Charakterisierung zu zeigen. „Ein neuer Morgen, und immer noch
die gleiche Nacht“ wirkt wie ein Vortrag aus den Noten, nicht
wie die tief empfundene seelische Verunsicherung eines Königs,
die mit der großen Szene des Philipp in Verdis „Don Carlo“



konkurrieren könnte.

Licht  und  Schatten  gibt  es  in  der  Besetzung  der  kürzeren
Partien:  Norbert  Ernst  gibt  Colin,  dem  Jugendgefährten
Jeannes,  rhetorischen  Pfiff,  Tobias  Kehrer  kleidet  die
mahnenden und die trauernden väterlichen Worte des Jacobus von
Arc in einen schlanken, substanzvollen Bass. Martin Gantner
erweist  sich  als  Ritter  Baudricourt  wieder  einmal  als
zuverlässiger,  stets  sinnig  gestaltender  Sänger;  an  seiner
Seite Wiebke Lehmkuhl mit feinem Ton als Lison.

Mit Siobhan Stagg und Sofiya Almazova gaben zwei Damen aus dem
„Young Singers Projekt“ eine sympathische Kostprobe schöner
Stimme; für Johannes Dunz (Herzog von Alençon) heißt es noch,
an der Stütze zu arbeiten. Auch Thomas E. Bauer kann sich als
Erzbischof von Reims nicht freisingen. Und Brian Hymel stellt
mit ziemlich festgefahrenem Tenor und unfrei-knödeligem Timbre
die Frage des Heiligen Michael: „Wer ist wie Gott?“ – eine
Frage, die 1943, als Braunfels seine Oper vollendete, auf
unheimliche Weise aktuell gewesen ist. Dass sie heute, unter
ganz anderen Vorzeichen, nichts an Brisanz verloren hat, wird
der Beobachter der Zeitläufte unschwer bestätigen können.

Informationen  zu  den  Salzburger  Festspielen:
http://www.salzburgerfestspiele.at

http://www.salzburgerfestspiele.at

