
Zwischen  Symbolismus  und
Sozialkritik:  Engelbert
Humperdincks  Opern-Rarität
„Königskinder“  in
Gelsenkirchen
geschrieben von Werner Häußner | 1. Dezember 2018

Angekommen  im  Milieu:  Tobias  Glagau  (links,
Besenbinder),  Petro  Ostapenko  (Spielmann)  und  Urban
Malmberg (Holzhacker). (Foto: Bettina Stöß)

Die  Erlösung  erblüht  aus  dem  Buch:  Als  die  Gänsemagd  in
Engelbert  Humperdincks  „Königskinder“  nach  einem  Gebet  den
Bann der Hexe zerreißen kann, wächst aus den aufgeschlagenen
Seiten eine Wunderblume. Es ist einer der poetischsten Momente
in Tobias Ribitzkis Inszenierung dieser selten gespielten Oper
am Musiktheater im Revier in Gelsenkirchen.

https://www.revierpassagen.de/81750/zwischen-symbolismus-und-sozialkritik-engelbert-humperdincks-opern-raritaet-koenigskinder-in-gelsenkirchen/20181201_1754
https://www.revierpassagen.de/81750/zwischen-symbolismus-und-sozialkritik-engelbert-humperdincks-opern-raritaet-koenigskinder-in-gelsenkirchen/20181201_1754
https://www.revierpassagen.de/81750/zwischen-symbolismus-und-sozialkritik-engelbert-humperdincks-opern-raritaet-koenigskinder-in-gelsenkirchen/20181201_1754
https://www.revierpassagen.de/81750/zwischen-symbolismus-und-sozialkritik-engelbert-humperdincks-opern-raritaet-koenigskinder-in-gelsenkirchen/20181201_1754
https://www.revierpassagen.de/81750/zwischen-symbolismus-und-sozialkritik-engelbert-humperdincks-opern-raritaet-koenigskinder-in-gelsenkirchen/20181201_1754
https://www.revierpassagen.de/81750/zwischen-symbolismus-und-sozialkritik-engelbert-humperdincks-opern-raritaet-koenigskinder-in-gelsenkirchen/20181201_1754/gpkoenigskinder161
https://musiktheater-im-revier.de/#!/de/performance/2018-19/koenigskinder/


Kathrin-Susann Brose hat für das symbolistische Kunstmärchen
von  Elsa  Bernstein-Porges,  geschrieben  unter  dem  Pseudoym
„Ernst Rosmer“, einen Raum gestaltet, der einen Preis verdient
hätte – den für das bisher hässlichste Bühnenbild der Saison.
Die  gelbbraune  Halle  im  Anna-Viebrock-Stil  erinnert  an
unwirtliche Bauten der Siebziger, könnte ein Bahnhof oder auch
eine Uni-Aula sein, ist mit einer breiten Treppe schräg im
Hintergrund und ein paar Parkbänken möbliert.

Ein Ort ohne Menschlichkeit

Das hat sicherlich seinen Sinn, denn die Welt, in der die
Gänsemagd als leicht alternativ kostümiertes Mädchen isoliert
von herumhetzenden Passanten leben muss, ist alles andere als
anziehend. „Hellabrunn“, die Stadt, die sich einen Herrscher
wünscht,  obwohl  es  allen  gut  geht,  ist  ein  Ort  ohne
Menschlichkeit, ohne Empathie, ohne Liebe. Aber im Lauf der
drei Stunden verliert die Bühne ihre Kraft und wird zur Falle,
die Ribitzkis Figuren einfängt und nicht mehr freigibt.

Bele Kumberger als Gänsemagd
in  Engelbert  Humperdincks
Oper  „Königskinder“.  (Foto:
Bettina Stöß)

Die Folge sind nicht nur überflüssig wirkende Gänge – etwa,
wenn  die  Treppe  erreicht  oder  von  einer  bestimmten  Seite
begangen werden soll –, sondern auch eine Statik, die der
Entwicklung der Personen im Weg steht. Man spürt die Absicht



und wartet auf die Erfüllung, allein, die stellt sich nicht
ein: Der Reifungsprozess der Gänsemagd von der kindlichen zu
einer  sich  selbst  bewussten  Persönlichkeit  erschließt  sich
fast ausschließlich über das Requisit Buch. Auch der junge
Mann, der den Anstoß für die Selbstüberschreitung des Mädchens
gibt, erliest sich aus den Seiten die Selbstwerdung: „Bin ich
als  Königssohn  geboren,  zum  König  muss  ich  mich  selber
machen.“

Dem poetischen Bild mangelt es an Tiefenschärfe

Der Mob von Hellabrunn, der die Königskinder nicht erkennt und
aus der Stadt jagt, zerfleddert das Buch und zerstreut seine
Blätter.  Das  sind  bedeutungsvolle,  ausinszenierte  Chiffren,
die aber den unentschiedenen Regie-Zugriff auf die Personen
nicht ausgleichen. Vor allem der geheimnisvolle Spielmann –
mit der ambivalenten roten Feder des Teufels, der Abenteurer
und der freien, fahrenden Leute am Hut – bleibt seltsam blass;
die Hexe identifiziert Ribitzki mit der Wirtstochter und gibt
deren  sexuellen  Zudringlichkeiten  damit  eine  schärfere
Dimension,  profiliert  sie  dann  aber  nicht  ausreichend  als
Kontrahentin des Spielmanns.

Auch die Hellabrunner Gesellschaft, die etwa David Bösch in
Frankfurt  als  grimmige  Parabel  einer  selbstgenügsamen
Gesellschaft erzählt hat, kommt über die mehr oder weniger
pragmatische Choraufstellung nicht hinaus. Der Kältetod auf
der  Parkbank  in  wirbelndem  Schnee  bleibt  ein  poetisch-
trauriges Bild ohne Tiefenschärfe.

Rasmus Baumann spielt die musikalischen Trümpfe aus

Bleibt die Inszenierung also ein nur halb eingelöstes, sich
durch  manche  Länge  quälendes  Versprechen,  spielt  Rasmus
Baumann  die  Humperdinck-Trümpfe  mit  der  Neuen  Philharmonie
Westfalen gewinnend aus: Da qualifizieren sich die Wagner-
Anklänge von den „Meistersingern“ bis zum „Tristan“ deutlich
als nach-wagnerische Entwicklungen, da zeigt sich ebenso klar,
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wo sich Humperdinck vom übermächtigen Vorbild losreißt.

Die  detaillierte  Durcharbeitung  dieser  Partitur,  die
klangliche  Raffinesse  und  ihre  großräumigen  Entwicklungen
lassen „Königskinder“ dem Dauerbrenner „Hänsel und Gretel“ als
überlegen erscheinen. Baumann braucht zwar einige Zeit, bis
das Orchester seinen handfesten, wenig subtilen Klang an die
feineren Lasuren Humperdincks angepasst hat, dann aber lässt
er die aufrauschenden melodischen Motive ebenso frei atmend
ausmusizieren wie er die innigen und melancholischen Momente
des Zurücknehmens ausmodelliert. Schade um die Striche!

Bele  Kumberger  (Gänsemagd)
und  Almuth  Herbst  (Hexe).
(Foto: Bettina Stöß)

Merklich forcierte Lautstärke

Martin  Homrich  stellt  sich  als  Königssohn  einer
anspruchsvollen  Zwischenfachpartie,  die  er  allerdings  ohne
Reserven angehen muss. Die Folge ist dann merklich forcierte
Lautstärke  und  wenig  gestalterischer  Spielraum.  Am  Ende
bewundert man eher Mut und Standfestigkeit seines Tenors. Auch
Bele  Kumberger,  als  Gänsemagd  eine  berührende  Erscheinung,
kann nicht verhehlen, dass sie die dramatischen Aufstiege in
die Höhe an ihre Grenzen führen. Wenn sie sich lyrisch-frei
fühlen kann, gestaltet sie mit subtilen Farben und deutlich
entspannter.

Almuth Herbst hat als Hexe satte, sarkastische, sichere Töne;



als Wirtstochter kämpft sie mit der Position: Es wäre wohl
doch besser, beide Partien mit einer je eigenen Sängerin zu
besetzen.  Petro  Ostapenko,  aus  Nürnberg  nach  Gelsenkirchen
gekommen,  qualifiziert  sich  mit  prachtvollem  Bariton  für
künftige größere Partien; den Charakter des Spielmanns kann er
dennoch nicht über die schwachen Konturen der Regie hinaus
entschiedener profilieren.

Urban Malmberg weiß, wie er bei der opportunistischen Figur
des  Holzhackers  den  Zug  ins  Hartherzige  verstärkt;  Tobias
Glagau bleibt als Besenbinder ganz sein blasser Schatten. John
Lim füllt die Nebenfigur des Wirts engagiert aus. Alexander
Eberle hat den Gelsenkirchener Opernchor für den zweiten Akt
sattelfest gemacht; den pauschalen Klang aus dem Hintergrund
der Bühne kann er nicht parieren. Tadellos auch der von Zeljo
Davutovic einstudierte Kinderchor.

Plädoyer für eine vergessene Generation

Alles in allem gehören Humperdincks „Königskinder“ nicht zu
den starken Produktionen der letzten Jahre in Gelsenkirchen.
Das ist bedauerlich, denn die Oper selbst hat jede Bemühung
verdient.  Steht  sie  doch  als  Werk  deutungsoffen  zwischen
Symbolismus und Sozialkritik und musikalisch für eine Epoche,
die sich nach oder gegen Wagner positionieren und vor dem
Hintergrund der aufbrechenden Moderne um innovative Lösungen
bemühen musste. Zu dieser vergessenen Generation, die im Licht
einer neuen Rezeption geprüft werden müsste, gehört nicht nur
der Humperdinck-Schüler Siegfried Wagner, der im nächsten Jahr
seinen 150. Geburtstag feiern könnte; sondern etwa auch der
langjährige  Strauss-Vertraute  Ludwig  Thuille,  ambivalente
Komponisten wie Max von Schillings und Hans Pfitzner oder die
französischen Vertreter des „Wagnerisme“. Ein weites Feld –
und der Neugier des Generalintendanten Michael Schulz wäre es
zuzutrauen,  dass  er  uns  aus  dieser  Fülle  noch  einige
Trouvaillen  zu  entdecken  gibt!

Vorstellungen am 2., 8., 14. und 26.  Dezember 2018, 12.



Januar, 24. Februar, 3. März 2019.
Info:
https://musiktheater-im-revier.de/#!/de/performance/2018-19/ko
enigskinder/

Tschaikowskys  „Mazeppa“  in
Krefeld:  Triste  Orte  ohne
Ausweg
geschrieben von Werner Häußner | 1. Dezember 2018
Diese Liebe freut sich schwärmerisch auf ihre Erfüllung. Aber
sie erreicht, wie so oft bei Tschaikowsky, ihr Ziel nicht.
Gegen sie steht nicht nur ein verbohrter Vater, sondern auch
eine politische Intrige. Und am Ende regieren Tod, Wahnsinn,
Leere. Piotr Iljitsch Tschaikowskys Thema ist immer wieder die
unkonventionelle Liebe: So ist es in „Eugen Onegin“, so ist es
auch in „Mazeppa“. Das selten aufgeführte Werk steht in dieser
Spielzeit in Krefeld auf dem Programm.

Eine kluge Wahl, mit der sich der neue GMD Mihkel Kütson
vorstellt und sofort Interesse weckt: Der estnische Dirigent,
der bisher GMD am Landestheater Schleswig-Holstein war, wählt
keines der üblichen „Chefstücke“ für sein Entrée. Das ist
sympathisch und lässt am Niederrhein auf frischen Wind hoffen.

„Mazeppa“ ist nach „Eugen Onegin“ und „Pique Dame“ die dritte
Puschkin-Vertonung  Tschaikowskys,  die  am  Krefeld-
Mönchengladbacher  Haus  gezeigt  wird.  Die  pessimistischen
Sujets, die an der traurigen Verfassung der menschlichen Seele
keinen Zweifel lassen, kamen dem homosexuellen Komponisten,
der zeitlebens um innere Stabilität und äußere Akzeptanz rang,
offenbar  sehr  entgegen.  Das  Biografische  spielt  bei
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Tschaikowsky  –  auch  in  den  späten  Sinfonien  –  eine
gewichtigere  Rolle  als  bei  anderen  Komponisten.

Die  Liebe  zwischen  der  blutjungen  Tochter  eines
Großgrundbesitzers  und  dem  wesentlich  älteren  Mazeppa
scheitert zunächst am Einspruch des entsetzten Vaters, der in
der ehrlichen Liebe der beiden Menschen eine Verirrung und in
dem Kosakenführer einen Lüstling sieht. Die beiden setzten
sich gegen Kotschubej, den Vater, durch: Maria verlässt ihre
Familie, zieht mit ihrem Geliebten weg. Doch sie will nicht
akzeptieren, dass sie hinter Mazeppas politischen Ambitionen
zurückstehen soll.

Zum inneren Bruch kommt es, als Mazeppa ihr die Hinrichtung
ihres Vaters eröffnet: Kotschubej hatte dem Zaren Mazeppas
Pläne für die Unabhängigkeit der Ukraine verraten, ist aber
Opfer seiner eigenen Intrige geworden. Der Machtmensch zögert
nicht, den Vater Marias seinem nationalen Ehrgeiz zu opfern.
Doch der Aufstand gegen den Zaren scheitert …

Unwirtliche Orte der Gewalt:
Die  Bühne  Kathrin-Susann
Broses  thematisiert  das
Gefangensein.  Foto:  Theater
Krefeld-Mönchengladbach

Tschaikowsky, der das Libretto weitgehend selbst erarbeitet
hat, kann an diesem Stoff alle Aspekte seiner musikalischen
Charakterisierungskunst  ausleben:  Sie  reicht  von  der
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wehmutsvollen  Lyrik,  wie  wir  sie  von  der  jungen  Tatjana
(„Eugen Onegin“) kennen, bis hin zu kraftvollen Eruptionen von
Wut,  Enttäuschung,  Rache  und  Aggression.  In  der
Instrumentation zeigt sich Tschaikowsky auf der Höhe seines
Könnens.  Die  ergreifenden,  von  russischer  Kirchenmusik-
Tradition grundierten Chöre (Maria Benyumova) erinnern an den
zehn  Jahre  vor  „Mazeppa“  uraufgeführten  „Boris  Godunow“:
Tschaikowsky  hat  in  seiner  Oper  von  1884  nicht  nur  einen
historischen  Stoff  aus  der  russischen  Geschichte  gewählt,
sondern scheint sich auch musikalisch mit dem Vorwurf einer zu
westlich orientierten Musiksprache auseinanderzusetzen.

Kütson  spornt  das  Orchester  an,  seine  Klang-Konzeptionen
aufzunehmen. Die wuchtigen Momente der kriegerischen Aktion,
das Schlachtengemälde des Zwischenspiels zum Dritten Akt, die
unruhevollen  „Reiterfiguren“  der  Ouvertüre  spielen  die
Symphoniker mit Energie und Engagement. Wird es ruhiger und
leiser, sind Piano-Schattierungen oder Mezzoforte-Delikatesse
gefragt, poltern die Orchestergruppen oft weiter, lassen auch
den elegisch-eleganten Tschaikowsky-Tonfall vermissen. Mihkel
Kütson wird in Krefeld noch Aufbauarbeit zu leisten haben.

Mit dem Mazeppa Johannes Schwärskys steht ein kraftvoller Mann
auf  der  Bühne,  der  zu  herrischer  Entschlossenheit  wie  zu
sehnsuchtsvoller  Nachdenklichkeit,  zum  Liebesschwur  wie  zum
Rachebekenntnis  den  richtigen  Ton  findet.  Seine  große
Soloszene im zweiten Akt gestaltet er emotional facettenreich.
Schwärsky erhellt mit stimmlichen Mitteln die komplexe Psyche
dieses Helden, der sich zur gescheiterten Figur entwickelt.
Anders Heik Dèinyan als Kotschubej, der trotz beeindruckender
Tiefe und manch berührender Stelle – vor allem im Angesicht
des Todes – seinen Bass nicht aus einer gewissen Befangenheit
befreien kann.

Freies, lockeres Singen hört man auch von Satik Tumyan als
Mutter nicht. Sie gibt der Figur der Ljuboff ein treffendes
darstellerisches  Profil,  zeigt  ihren  Stolz,  ihre
Hilflosigkeit, ihre innere Not. Aber bruchlose Registerwechsel



und Flexibilität gehen ihr ab. Mit Carsten Süß steht ein Tenor
auf der Bühne, der den dramatischen Momenten seiner Partie
durchaus gewachsen ist. Aber sein Andrej bleibt in der Höhe
stumpf; der Ton will nicht gut gestützt erblühen.

Izabela Matula, neu engagiert, hat als Maria im ersten und
dritten  Akt  Momente,  die  aufhorchen  lassen:  mädchenhaftes
lyrisches Leuchten, die selbstvergessen sich weiterspinnenden
Phrasen des Endes, das berührende Wiegenlied. Im zweiten Akt
geht ihr die Stimme öfter vom Atem, wird flach und unstet.
Zudem  verordnet  ihr  die  Kostümbildnerin  Alexandra  Tivig
strenge Frisur und Kluft einer Funktionärin, während sie im
letzten Akt das aufgelöste Haar einer Lucia di Lammermoor der
russischen Steppe tragen muss. Facetten der Figur erschließt
das schwerlich.

Die  Inszenierung  ist  Helen  Malkowksy  anvertraut,  die  in
Nürnberg einen komplexen „Fliegenden Holländer“ und Reimanns
„Melusine“ mit viel Sensibilität auf die Bühne gestellt hat.
Seit  2010  ist  sie  am  Theater  Bielefeld  unter  anderem  mit
Brittens „Peter Grimes“ hervorgetreten. Eine gute Wahl, denn
Malkowsky weiß die Geschichte spannend zu erzählen, ohne auf
dieser Ebene steckenzubleiben. Ihr dominierendes Motiv ist das
Gefangensein,  das  sie  bereits  während  der  Ouvertüre
thematisiert: Kotschubej vegetiert bereits hinter Gittern; das
Geschehen entwickelt sich wie aus einer Rückblende heraus. Der
stolze, starre Patriarch ist ein Gefangener seiner selbst,
noch bevor er zum politischen Häftling wird.

Orangefarbene Girlanden, Bänder und Accessoires zitieren die
ukrainische  „orange  Revolution“  von  2004.  Sie  brechen  das
dominierende Graublau auf, mit dem Kathrin-Susann Brose ihre
Bühne als einen Ort der Tristesse und des äußeren und inneren
Elends kennzeichnet. Gefängnisgitter, Kerkertüren: An diesem
Ort gibt es kein Entrinnen. Vergeblich die Träume, die Helen
Malkowsky  mit  dem  Bild  einer  Sternennacht  eher  vorsichtig
andeutet als aufdringlich vorzeigt. Friedliche Naturbilder an
der  Wand  von  Mazeppas  Büro  wandeln  sich  zu  gespenstisch



drohenden Erscheinungen.

Hoffnungslose  Zerstörung:  Der
dritte  Akt  von  Tschaikowskys
"Mazeppa"  in  Krefeld.  Foto:
Theater Krefeld-Mönchengladbach

Am Ende trägt Maria in ihrem Wahnsinn das Sternenbild mit sich
– Symbol verlorener Hoffnung, eines zerstörten Traums. Mazeppa
verabschiedet sich mit den lapidaren Worten „gehen wir“ in den
Tod  durch  eigene  Hand.  Die  zunehmende  Verrohung  dieser
Gesellschaft  zeigt  Malkowsky  in  immer  eindringlicheren
Konfrontationen, die bis zur Vergewaltigung Marias durch einen
Trupp  Soldaten  reichen.  Der  Abgrund  der  Hoffnungslosigkeit
reißt auf; die letzten Spuren der Liebe verwehen im Wiegenlied
der Maria für ihren sterbenden Jugendfreund Andrej.

Malkowksy gelingt es, mit „Mazeppa“ eine überzeitliche Parabel
über Menschen zu erzählen, die Opfer ihrer selbst und ihrer
Zeit werden: gefangen in sich selbst und verstrickt in ihre
Leidenschaften, die mit dem dumpfen Druck des Unausweichlichen
auf ihnen lasten und doch von ihnen selbst entfesselt werden.
Eine sehenswerte Spielzeit-Eröffnung, die für die Premieren
von Puccinis „Suor Angelica“ und „Le Villi“ im Januar und
„Rienzi“ im März 2013 viel hoffen lassen. Und nicht vergessen:
Mit Bellinis „Norma“, inszeniert von Thomas Wünsch, der im Mai
2012 so unerwartet verstarb, wird in Mönchengladbach noch eine
Produktion gezeigt, die man nicht verpassen sollte!
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