
Orte  der  Ödnis:  Dmitri
Schostakowitschs  „Lady
Macbeth von Mzensk“ überzeugt
an  der  Oper  Frankfurt  nur
musikalisch
geschrieben von Werner Häußner | 25. November 2019
Als Katerina Ismailowa aus unruhigen Träumen erwacht, liegt
sie auf einer Rollbahre, wie man sie in der Anatomie für tote
Körper verwendet. Um sie herum ist nichts, außer einer speckig
glänzenden,  riesenhaften  Mauer,  deren  grün-blau-grau-braun
schillernder Rund alles hermetisch abschließt. Ein Ort der
Ödnis, ohne Hauch von Schönheit, Freundlichkeit, Hoffnung.

Anja Kampe als Katerina Ismailowa in Frankfurt. Foto:
Barbara Aumüller
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Kaspar Glarner hat für Dmitri Schostakowitschs „Lady Macbeth
von Mzensk“ in Frankfurt eine Dystopie geschaffen, die keinen
Ausweg zulässt. Es ist ein Ort der seelischen Gefangenschaft,
der  Unterdrückung  aller  Lebenstriebe:  Katerinas  künstlich
weiße Haare sind zwar im Chic der zwanziger Jahre geschnitten,
zeugen aber von ihrer erloschenen Seele. Eine VR-Brille muss
helfen: Doch der Ausweg ist nur virtuell; Bibi Abel lässt in
ihren Videos kitschige Blumen aufploppen. Eine Perspektive hat
diese Frau nicht.

Giftige Pilze, serviert ohne innere Regung

Anja Kampes neutral gefärbte, anfangs technisch zweifelhaft in
seifig-enge Höhe gezogene Stimme passt zu dieser abgestumpften
Frau: Ungerührt geht sie in die Knie, als ihr sadistischer
Schwiegervater Boris Ismailow einen grotesken „Liebesbeweis“
fordert.  Ohne  eine  Spur  von  Mitgefühl  befreit  sie  die
Hausangestellte Axinja (einigermaßen zahm: Julia Dawson) aus
den  Händen  ihrer  Peiniger.  Dem  brutalen  Boris  –  Dmitry
Belosselskiy singt ihn großartig mit satt strömender Stimme –
reicht  sie  ohne  Regung  die  vergifteten  Pilze.  Ihren  Mann
Sinowi – Evgeny Akimov als eitler, profilloser Protz mit genau
ausgearbeiteter Blässe – hilft sie umzubringen, als sei Mord
ein Alltagsgeschäft. Ihre abstoßende Umgebung hat sie vereist.
„Kalt  wie  ein  Fisch“,  sagt  Boris,  als  er  ihr,  um  ihre
sexuellen  Trieb  anzufachen,  violette  Unterwäsche
entgegenwirft.



Dmitry  Golovnin
(Sergei)  und  Anja
Kampe  (Katerina
Ismailowa).  Foto:
Barbara Aumüller

Dass  unter  all  den  Demütigungen  die  innere  Energie,  die
Sehnsucht  nach  Liebe  und  Zärtlichkeit,  die  seelische
Empfindung  nicht  abgestorben  ist,  offenbart  sich  in  der
Begegnung mit dem neu eingestellten Arbeiter Sergei: Dmitry
Golovnin porträtiert ihn mit funkelnd präsentem, schneidend
und  schmeichelnd  agierenden  Tenor  als  Schlange  in  einem
athletischen  Körper,  viril,  aggressiv  und  potent.  Die
Schwachstellen in Katerinas öder Existenz erfasst er sofort
und nutzt sie zielstrebig für sich. Und Anja Kampe zeigt genau
wie beabsichtigt die Gier der ausgehungerten Frau auf die
körperliche Berührung, den Kuss, die Vereinigung.

In  solchen  Momenten  kommt  die  Regie  Anselm  Webers  zu
eindrücklicher Intensität, die man in anderen Szenen vermisst.
Seine  Stärke  zeigt  der  frühere  Essener  und  Bochumer
Schauspielchef, der seit 2017 das Sprechtheater in Frankfurt
leitet, wenn es um die Begegnung von Personen geht, wenn viel
Unausgesprochenes  im  Raum  steht,  wenn  er  detailliert
aussagekräftige  Gesten  und  Gänge  einsetzt.



Die  Konzeption  von  Ensembles  dagegen  bleibt  blass  und
unscharf: Die Quälerei und versuchte Vergewaltigung der Axinja
in  einem  Ölfass  ist  unentschlossen,  weil  die  gespielte
Brutalität  nicht  bedrohend  wirkt.  Die  erste  Begegnung
Katerinas mit ihrem späteren „Serjoscha“ lässt keine Spannung
zwischen den beiden entstehen. Die böse Ironie der Polizei-
Szene im dritten Akt ist nicht überzeugend ersetzt durch die
Langeweile  einer  Schlägerbande  in  einem  abgewetzten
Wohnzimmer.  Die  detailliert  durchgestaltete  Travestie  des
Popen  (Alfred  Reiter)  lenkt  lediglich  von  der  zupackenden
Dramatik der Ereignisse ab, als bei der Hochzeit der Keller
mit der Leiche des ermordeten Sinowi geöffnet wird.

Das Glück des Abends kommt aus dem Graben

Tödliche  Pilze:  Anja  Kampe
(Katerina  Ismailowa)  und
Dmitry  Belosselskiy  (Boris
Ismailow).  Foto:  Barbara
Aumüller

Und  der  vierte  Akt  mit  einer  vordergründig  schmierigen
Sonjetka – der ansprechend singenden Zanda Švēde – bleibt in
seinem  spannungslosen  Bildaufbau  und  seiner  fadenscheinigen
Gegenständlichkeit ohne die schicksalhafte Hoffnungslosigkeit,
die sich in der Weite der Landschaft und der Öde des ewigen
Marschierens symbolisch manifestiert.

Auch Anja Kampe drückt die ultimative Demütigung Katerinas und



das Entsetzen angesichts ihrer aufkeimenden Selbsterkenntnis
eines verpfuschten Lebens mit ihrem lapidaren Timbre nicht
aus.  Empathie  fühlt  man  mit  dieser  neutral  sich  selbst
besingenden  Katerina  nicht.  So  rettet  auch  das  szenische
Ausrufezeichen  nichts,  den  –  während  des  ganzen  Abends
glänzend intonierenden und präsent agierenden – Chor aus dem
Zuschauerraum  singen  zu  lassen.  Der  „finster-satirische“
Charakter, den Schostakowitsch selbst seiner Oper zugesprochen
hat, ist mit dieser Kolportage nicht erfasst.

Das Glück des Abends liegt im Graben: Sebastian Weigle und das
Frankfurter  Opern-  und  Museumsorchester  intensivieren
Schostakowitschs illustrative und unmittelbar kommentierende
Musik so grandios, dass sich das Drama in den Noten ereignet.
In der Musik ist die innere Sehnsucht zu vernehmen, die auf
der Szene kaum durch die verschlossenen Körperhüllen scheint.
In  der  von  Weigle  zärtlich  ausgeformten  Wehmut  ist  die
Hoffnung Katerinas zu spüren, in der Begegnung mit Serjoscha
die lang vermisste innere Geborgenheit und Befriedigung zu
finden. Aber auch die bissigen, grellen, brutalen Momente mit
ihren gellenden Bläsern, den schäumenden Streichern und den
böse  meckernden  oder  atemlos  hechelnden  Holzbläsern  kommen
nicht  zu  kurz.  Dabei  lässt  Weigle  aber  nie  grob  oder
unkontrolliert spielen; er achtet auf Form und Rundung des
Tons.  Das  gibt  der  Musik  Schostakowitschs  eine  gewisse
distanzierte  Noblesse,  die  sich  von  krudem  Naturalismus
fernhält.

Musikalisch ist diese Premiere ein Triumph, szenisch rettet
man sich so eben über die Runden.

Vorstellungen am 29. November, 8. und 12. Dezember.
Info: www.oper-frankfurt.de

http://www.oper-frankfurt.de


Im  Gespinst  des  Irrealen:
Aribert  Reimanns  „Die
Gespenstersonate“ an der Oper
Frankfurt
geschrieben von Werner Häußner | 25. November 2019

Aribert  Reimann,
Die
Gespenstersonate:
Dietrich  Volle
(Hummel)  und  Anja
Silja (Die Mumie).
Foto:  Wolfgang
Runkel

Phantome in der Oper: In Frankfurt haben sie Fleisch und Bein,
wenn auch nur Glasknochen und morbides Gewebe. Im Bockenheimer
Depot wehen sie durch Aribert Reimanns „Gespenstersonate“.

Die Kammeroper, 1984 bei den Berliner Festwochen uraufgeführt,
radikalisiert August Strindbergs gleichnamiges Drama mittels
einer Musik ohne Grund und Boden: geisterhaft irrlichternde
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Motivfetzen, schwebende Flageoletts, nebulöse Streicher-Piani,
unwirklich schwebende Cluster, dazwischen Fragmente handfest
definierter Akkorde, genau umrissene, grelle Bläsereinwürfe,
polyphoner Tumult. Und dann die faulige Süße des Harmoniums,
ein Ton wie aus dem Geisterhaus im Disneyland.

Reimann  setzt  diese  Mittel  virtuos  ein:  die  klanglichen
Chiffren des Gespenstischen, des Unheimlichen, wie wir sie aus
entsprechenden Filmen kennen. Die Kraft der ins Unendliche
geweiteten tonalen und atonalen inneren musikalischen Bezüge.
Die immer wieder bezwingende Ausdrucksdichte seiner Erfindung,
wie sie von „Lear“ bis „Medea“ seine Opern zu Fixpunkten der
Musiktheater-Geschichte der letzten vierzig Jahre macht.

Das  Drama  –  vom  Komponisten  gemeinsam  mit  Uwe  Schendel
eingerichtet – ist ein merkwürdiger Zwitter, erinnert an die
psychologisch aufgeladenen Sozialdramen, aber auch an den in
Mystizismus  und  Okkultismus  versinkenden  späten  Strindberg.
Die Frankfurter Inszenierung von Walter Sutcliffe leugnet das
nicht. Kaspar Glarners Bühne, ein Talboden zwischen den beiden
Abhängen der einander gegenübergebauten Besuchertribünen, mimt
im kalten Licht Joachim Kleins ständig Realismus – und bricht
ihn immer wieder ins Absurde. Die Villa Direktor Hummels steht
als fein detailliertes Gebäude da, entlarvt sich aber als
abgründiges Modell eines von unwirklichen Gestalten bewohnten
Hauses. Sessel und Möbel fahren auf und ab, werden aus dem
Untergrund  ausgespuckt  und  verschwinden  im  Irgendwo.  Ein
Schrank  dient  als  Habitat,  als  sei  das  die
selbstverständlichste  Sache  der  Welt;  bewohnt  wird  er  von
einer „Mumie“. E.T.A. Hoffmann ist amalgamiert mit Maurice
Maeterlinck und Alice im Wonderland.



Tod  im  Hyazinthen-Gitter:
Szene  aus  Reimanns  „Die
Gespenstersonate“  an  der
Oper  Frankfurt.  Alexander
Mayr als Student Arkenholz,
Barbara  Zechmeister  als
Fräulein.  Foto:  Wolfgang
Runkel

Schein  oder  Sein:  Die  Frage  bleibt  unbeantwortbar.  Das
Libretto,  eine  obskure  Geschichte  aus  gespenstischen
Täuschungen,  Schein-Realitäten,  beziehungsreich  verrätselten
Erläuterungen, monströsem Trug und symbolistischem Raunen. Die
Handlung, eine nicht nacherzählbare Verstrickung der Personen
in eine mörderische Vergangenheit, in Unsagbares, Verdrängtes,
Irreales,  Pathologisches.  Die  Personen  selbst,  Untote,
Vampire, Wiedergänger, halbreale Irrende zwischen Räumen und
Zeiten.

Sutcliffe  bemüht  sich  um  größtmögliche  Klarheit,  ohne  die
klebrige Geheimnislast des Gespinstes wegaufklären zu wollen.
Absurdes  kommt  daher,  als  sei  es  alltäglich  real;  banale
Vorgänge  werden  weggesogen  in  eine  unheimliche  Sphäre  des
Irrealen.  Als  „Mumie“  etwa,  im  grauen  Glanz  brüchigen
Kleidergespinstes, setzt Anja Silja ihre ganze Bühnenerfahrung
ein,  changiert  zwischen  dem  erbarmungswürdigen  psychischen
Elend  einer  verlebten  Frau,  dem  grotesken  Irrsinn  einer
Greisin  und  der  schrankenlosen  Wahrhaftigkeit  eines
desillusionierten  Lebensrückblicks.



Direktor Hummel, Intrigant, Mörder und Verdränger, erinnert
bei dem auch stimmlich großartigen Dietrich Volle eher an die
patriarchalischen  Sozialstudien  Strindbergs  aus  seiner
naturalistischen Phase – mit einem Dreh ins Fantastische, der
die  unheimlichen  Seiten  der  Figur  noch  verstärkt.  Brian
Galliford als Oberst gehört auch in diese Kategorie der Väter,
deren wohlanständig gesetzte Fassade Abgründe verdeckt. Martin
Georgi (Konsul) und Nina Tarandek (Dunkle Dame) lassen durch
ihr überlegtes Spiel im Gespenster-Souper erfahren, dass sie
nur  noch  als  geisterhafter  Nachhall  einer  einst  gelebten
Existenz durch den Raum des Spiels klingen.

Einen dämonischen Zug bringen die „dienstbaren Geister“ mit:
Bengtsson, der wissende Bediente des Oberst, aalglatt gespielt
und  schmierig  gesungen  von  Björn  Bürger;  Johansson,  das
unterwürfige Faktotum Hummels, von Hans Jürgen Schöpflin als
undurchschaubare  Gestalt  angelegt;  die  Köchin,  Stine  Marie
Fischer, die sich als unheilvolle Vampirin als Gegenprinzip
zum Leben profiliert, das im „Hyazinthenzimmer“ zaghaft zu
keimen versucht. Auch das Milchmädchen, angeblich einst Opfer
Hummels, gehört in diese Reihe: Kristina Schüttö gibt es als
zerbrechliches Zwischenwelt-Wesen.

Verlorene Zeichen der Hoffnung

Beziehungsreich  das  Bild  des  Hyazinthenzimmers  im  dritten
Bild,  eine  weiße  Gitterstruktur,  halb  Gefängnis,  halb
Zufluchtsort. Die Blumen, in der herkömmlichen Floral-Symbolik
für Lebensfreude, Genuss und Zukunftsglück, stehen hier als
verlorene  Zeichen  einer  Hoffnung,  die  sich  nicht  erfüllt.
Nicht für das Fräulein, wieder einmal brillant gestaltet von
Barbara Zechmeister, das sich nicht aus dem unheilvollen Trug
ihrer Existenz lösen kann, ohne sein Leben zu verlieren. Und
auch nicht für den Studenten Arkenholz, dessen hybriden hohen
Tönen  –  diese  Grenzüberschreitungen  der  Stimme  sind  eine
expressiv sein wollende Marotte Reimanns – Alexander Mayr sich
mit  verzweifelt  gebildeten  Falsett-Bemühungen  zu  stellen
versucht. Der junge österreichische Tenor ist auf den Spuren



der alten, vergessenen Technik der „voce faringea“, hat aber
ohrenscheinlich ihr Geheimnis noch nicht entschlüsselt.

Das  Kammerorchester  aus  achtzehn  Solisten  führt  Karsten
Januschke  ebenso  wie  die  Sänger  sicher  durch  Reimanns
Partitur-Irrgarten.  Der  atmosphärische  Klang,  das  scheinbar
improvisierend hingeworfene Detail, die präzise Reaktion auf
eine bewusst „unnatürliche“ Phrasierung sind bei ihm in besten
Händen. Reimanns „Gespenstersonate“ – in der Region bisher in
Köln, Münster und Bonn erschienen – könnte in dem seltenen
Genre eine Chance haben, sich auch dreißig Jahre nach der
Uraufführung im Repertoire zu verankern – neben Philip Glass
„Fall of the House of Usher“, Benjamin Brittens „The Turn of
the Screw“ und den leider immer noch unterschätzten frühen
Ausformungen der Geisteroper, Heinrich Marschners „Der Vampyr“
und „Hans Heiling“.


