Sehnsuchte und
Selbsttauschungen: Mit Peter
Eotvos’ Oper ,Tri Sestri”
nach Tschechow wachst das
Theater Hagen uber sich
hinaus

geschrieben von Werner HauBner | 31. Marz 2023
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,Drei Schwestern“: Dorothea Brandt (Irina), Maria

Markina (Mascha), Lucie Ceralova (Olga). (Foto: Leszek
Januszewski)

Bis in die siebziger Jahre hinein waren sie in Mode und in
jedem gepflegten Haushalt anzutreffen: Runde Deckchen,
gehdakelt oder bunt bedruckt, schmickten Tischchen, Vitrinen,
Buffets. Die Familie Prosorow macht es sich in Friederike
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Blums Inszenierung der Oper ,Tri Sestri” von Peter E6tvos im
Theater Hagen auf einem solchen Accessoire der Gemiitlichkeit
bequem.

Eine mehrdeutige Chiffre mitten in der kargen Raffinesse von
Tassilo Tesches Buhne. Sie steht fur den trigerischen Schein
des AuBerlichen, fir den vergeblich gesuchten Schutzraum vor
den Sturmen der Welt und der eigenen Gefuhle, fur Sehnsichte
und Selbsttauschungen. Andrej, der gescheiterte Bruder der
,Drei Schwestern”, wird sich darin einhdllen wie in einen
Schutzmantel.

Mit Peter EOtvOos‘ erster abendfullender, vor 25 Jahren in Lyon
uraufgefuhrter und 1999 an der Rheinoper Dusseldorf in
Deutschland erstmals gespielter Oper ,Tri Sestri® 1ist das
Theater Hagen uber sich selbst hinausgewachsen und hat einen
Abend prasentiert, an dem einfach alles stimmt. Moéglich wird
dieser Kraftakt durch den Fonds Neues Musiktheater des Landes
Nordrhein-Westfalen und die Kunststiftung NRW.

Geld macht aber noch keinen kunstlerischen Erfolg aus: Der ist
gleichermallen zuzuschreiben der wohltuend unspektakular
erarbeiteten Inszenierung Friederike Blums, der Klang- und
Rhythmusprazision des Philharmonischen Orchesters Hagen und
dem Ensemble Musikfabrik, Hagens GMD Joseph Trafton und seinem
Co-Dirigenten Taepyeong Kwak und dem in allen Partien
glanzenden Sangerensemble mit seinen Gasten. Eine runde
Leistung auf einem Niveau, das auch ein mit Mitteln reicher
gesegnetes Theater in einem solch ambitionierten Stlck nicht
ohne weiteres erreicht.

Auf Tassilo Tesches Buhne bleibt sichtbar, dass die Oper zwel
Orchester fordert: Die 18 Mitglieder des Ensembles Musikfabrik
spielen im Graben; das Hagener Theaterorchester ist auf der
Buhne platziert und bildet eine (Klang)-Landschaft, die mit
Spiegeln im Hintergrund vielfach gebrochen, aber auch ins
Spiel mit einbezogen wird. Fur die drei ,Sequenzen”“ der rund
100minutigen Oper wird das weile Deckchen jeweils neu


https://www.theaterhagen.de/

ausgelegt. Die szenische Geste unterstreicht, dass EOtvos und
sein Librettist Claus H. Henneberg von der 1linearen
Erzahlweise Anton Tschechows abweichen und den fragmentierten
Stoff des Schauspiels aus der Perspektive der Figuren Irina,
Andrej und Mascha betrachten.

Auf dem Deckchen: ,Tri Sestri® in Hagen mit Vera
Ivanovic (Natascha) in der Mitte. (Foto: Leszek
Januszewski)

Keine Tragoddie fiir Olga

Olga, die dritte Schwester, hat keine eigene Sequenz: Sie hat,
so sagt der Komponist, ,keine Tragodie”, sie macht pragmatisch
ihre Sehnsucht an der Welt fest, die sie vorfindet. Lucie
Ceralova gestaltet sie als strenge Person, die nicht versteht,
wie ihre Schwester Mascha ihrer Zuneigung zu einem Mann
nachgeben kann, der die Ordnung ihrer Ehe mit dem sanften,
aber farblosen Kulygin (Dong-Won Seo) stort. Mascha (Maria
Markina) und der Offizier Werschinin (Insu Hwang) lassen —
beide sensibel singend — in ihrem Duett den einzigen Moment
anklingen, in dem zwei Menschen tatsachlich zueinander finden



konnten, aber das innige Verstehen wird abrupt beendet, als
mit der Tee servierenden alten Amme Anfisa (Igor Storozhenko)
die gesellschaftliche Konvention einbricht.

In dieser, aber auch in der starken Abschiedsszene zwischen
Mascha und dem mit seiner Einheit abziehenden Offizier zeigt
die Regie, wie nahe das Schicksal dieser beiden Menschen einer
Tragodie kommt, ohne deren Unbedingtheit zu erreichen: Ihre
Traume bleiben fur das Handeln folgenlos, bedeuten Sehnsucht
und Flucht, nicht aber Motiv oder gar Ansporn. Tragische Zuge
finden sich auch in der Gestalt des Bruders der drei
Schwestern, Andrej: Er, der zu Beginn seiner Sequenz eine
Sanduhr aufstellt, treibt in der verrinnenden Zeit dahin und
erreicht nichts - weder die erstrebte Professur, noch die
Liebe seiner uberdrehten Frau Natascha (Vera Ivanovic), der
EOtvos geradezu obszone Sprunge und exaltierte Koloraturen
geschrieben hat. Kenneth Mattice ist ein melancholisch
gebrochener Andrej, weltverloren 1in seiner wehmutigen
Verkrummung in sich selbst.
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Kenneth Mattice als Andrej. (Foto: J6rg Landsberg)




Lichtgestalt Irina

Irina dagegen, weill gekleidet wie eine Lichtgestalt und durch
den leuchtenden Sopran von Dorothea Brandt charakterisiert,
versucht als erste, aus der im eroffnenden Terzett der
Schwestern — mit seinen langgezogenen Phrasen und engen
Intervallen ein musikalischer Spiegel lastender Langeweile —

angesprochenen Angst vor dem VerflieBBen der Zeit auszubrechen.
Doch als sie sich endlich entschliefSt, dem pragmatischen Rat
ihrer Schwester Olga zu folgen und den smarten Baron Tusenbach
(Dmitri Vargin) zu heiraten, ist es zu spat: Der junge Soldat
fallt im Duell mit seinem Konkurrenten um die Liebe Irinas,
dem durch aggressive Pauken gekennzeichneten Soljony, mit der
notigen offensiven Power gesprochen und gesungen von Valentin
Ruckebier aus dem Opernstudio der Deutschen Oper am Rhein. Der
jungen Frau bleibt nur die Sehnsucht ,nach Moskau®, der Statte
ihrer Kindheit — eher der Begriff eines unbestimmten Erinnerns
an einen Zustand des Glucks als ein realer Ort.

In Hagen gelingen diese an sich handlungtragen Ablaufe
atemberaubend spannend und gleichzeitig in einer 1lahmend
bleiernen Atmosphare, die dem Stuck Tschechows eingeschrieben
und hier kongenial in die Oper Uubertragen ist. Wesentlichen
Anteil daran haben die Musiker der beiden Orchester, darunter
allein vier Schlagzeuger, die EOotvos’ musikalisches Spektrum
in allen Farben leuchten lassen, vom dumpfen Pianissimo-Pochen
bis zu gellenden Blaser-Aufschrei, von der kammermusikalischen
Finesse der einzelnen Figuren zugeordneten Instrumente bis zum
harmonisch verdichteten Arioso. Eine herausragende Leistung
des scheidenden Hagener GMD Joseph Trafton, der keine Winsche
bei rhythmischem Zugriff und klanglicher Balance offen lasst.

Nicht unerwahnt bleiben diurfen die Sanger der Rollen, die
nicht im Mittelpunkt stehen: Anton Kurzenoks burlesker Doktor,
der in der Oper nicht die tragende Rolle des Tschebutykin in
Tschechows Vorlage hat, Ilja Aksionov, Student an der Robert
Schumann Hochschule Disseldorf, als schénstimmiger Rodé und
Robin Grunwald als Fedotik.



Vorstellungen von ,Tri Sestri“ am 20., 29. April, 21. Mai, 14.
Juni 2023, Info:
https://www.theaterhagen.de/veranstaltung/drei-schwestern-1562
/0/show/Play/

Facetten der Einsamkeit — von
Haydn bis Marilyn Monroe:
Gelungener Opern-Doppelabend
am Theater Hagen

geschrieben von Werner Haullner | 31. Marz 2023

Auch am Theater Hagen erzwang die Corona-Pandemie eine
umfassende Revision der Plane zunachst fiir die erste Halfte
der Saison 2020/21.


https://www.theaterhagen.de/veranstaltung/drei-schwestern-1562/0/show/Play/
https://www.theaterhagen.de/veranstaltung/drei-schwestern-1562/0/show/Play/
https://www.revierpassagen.de/110321/facetten-der-einsamkeit-von-haydn-bis-marilyn-monroe-gelungener-opern-doppelabend-am-theater-hagen/20201004_1152
https://www.revierpassagen.de/110321/facetten-der-einsamkeit-von-haydn-bis-marilyn-monroe-gelungener-opern-doppelabend-am-theater-hagen/20201004_1152
https://www.revierpassagen.de/110321/facetten-der-einsamkeit-von-haydn-bis-marilyn-monroe-gelungener-opern-doppelabend-am-theater-hagen/20201004_1152
https://www.revierpassagen.de/110321/facetten-der-einsamkeit-von-haydn-bis-marilyn-monroe-gelungener-opern-doppelabend-am-theater-hagen/20201004_1152

Eine Ikone des 20. Jahrhunderts greift ein Opern-
Doppelabend am Theater Hagen auf: Marilyn Monroe. (Foto:
Klaus Lefebvre)

Die Spielzeit-Vorschau, ein hubsches rotes Kastchen, enthalt
fur jedes Projekt aus den Sparten ein loses Blatt, das
ausgetauscht werden kann, wenn Intendant Francis Husers und
sein Team infolge der Corona-SchutzmaBnahmen umplanen mussen.
Fur die Zeit bis Dezember war das bereits der Fall: Die
Schlachtschiffe des Repertoires stehen im Trockendock bereit,
zu einem spateren Zeitpunkt gefahrlos auszulaufen. Der Ersatz,
klein, kurz und flexibel, macht aber ebenfalls Freude. Krisen
fordern zuweilen Kreativitat: Wie ware es sonst zu einem
Doppelabend mit Joseph Haydns ,L’Isola disabitata”“ und Gavin
Bryars 2013 uraufgefuhrter Kammeroper ,Marilyn forever”
gekommen?

In beiden etwas mehr als einstundigen Werken geht es um
Einsamkeit, um einen Prozess der Selbstfindung und um die
Frage, wie authentisch ein Mensch sein Leben eigentlich fuhren
kann. In Haydns ,unbewohnter Insel” sind es zwei Frauen, die
sich einen Weg Uber ihre inneren Limits hinaus bahnen missen;



sMarilyn forever” wirft die Zuschauer mitten hinein in die
Spannung zwischen den inneren Empfindungen und der auleren
Selbstkonstruktion eines Menschen.

Was steckt hinter den Bildern, mit denen die Monroe
beruhmt wurde? Angela Davis versucht sich, in die Figur
JMarilyn“ hineinzufihlen. (Foto: Klaus Lefebvre)

An der Kultfigur Marilyn Monroe, die sie sich als Waisenkind
Norma Jeane Mortenson geschaffen hat, versucht Gavin Bryars
Einakter zu ergrunden, wo der Mensch, wo der Mythos ,Marilyn
Monroe” zu entdecken ist, wie sich das Innen und Aulen dieser
Ikone des 20. Jahrhunderts zueinander verhalten: Die Frau, als
warmherzig und selbstbewusst beschrieben, mit ihrer sorgfaltig
nach auBen abgeschirmten Seele, verletzlich, liebesbedlurftig,
an sich zweifelnd. Die Fassade, glamourds, sexy, mit
kalkulierter Ausstrahlung. Und die Wirkung, 1in Zeiten
patriarchaler Herren, rebellierender Sodhne, marginalisierter
und missbrauchter Frauen, reduziert auf das Objekt: begehrt,
vermarktet, konsumiert, vergottert wund gleichzeitig
abgewertet.



Kantenlose Musik

Regisseur Holger Potocki versucht sich in etwa 80 Minuten
durch dieses verschlungene Dickicht vorzukampfen zur ,echten”
Marilyn Monroe — etwas, was sie selbst wohl nicht geschafft
hat. Das Libretto Marilyn Bowerings ist ihm dabei keine Hilfe:
Zu ungefahr sind die Gefuhlszustande, Gedanken, Traume von
sMarilyn“, zu vage die Bezuge zu historisch feststellbaren
Ereignissen, etwa die Ehe mit Arthur Miller, zu spekulativ die
Andeutungen, etwa uber das Verhaltnis zu John F. Kennedy.

Kaum Unterstutzung auch aus der Musik: Denn der inzwischen
77jahrige englische Komponist Gavin Bryars schrieb 2013 eine
nachromantisch kantenlose Musik mit Elementen aus minimal
music und Jazz, mit verfliegenden Scheinzitaten popularer
Musik der Funfziger, weich, schmeichelnd, mit der dunklen
Registerpalette der Instrumente und moderater Dynamik
spielend. Alles ,well made”, angenehm zu hdren, aber nicht
charakteristisch, schon gar nicht irgendetwas provozierend.
Und neu im Ubrigen auch nicht — aber das muss ja nicht
unbedingt sein. Joseph Trafton und die elf Musiker des
Philharmonischen Orchesters Hagen lassen den schmiegsamen
Wohllaut fein abgestimmt verstromen.

Angela Davis als Marilyn.
Foto: Klaus Lefebvre

Potocki bleibt also in den Ratseln hangen, und er weils das: Um
dem Wohlfuhlfluss der Szenen zu entkommen, teilt er gemeinsam



mit Bernhard Niechotz die Buhne in zwei Raume und spaltet die
Figur der Marilyn auf: Angela Davis gibt nicht die Ikone
Monroe, sondern versucht als — zeitweise sehr intensive -
Darstellerin sich in einem Studio fur einen Film auf die Rolle
»Marilyn Monroe” vorzubereiten und dafur die Facetten der
Figur zu verinnerlichen. In der anderen Halfte der Blhne,
einem Kinosaal, setzt sich Kenneth Mattice als Filmregisseur
mit Bildern und Vorstellungen der Monroe auseinander. Er fallt
in die Rollen der ,Men“” aus dem Leben Monroes, grubelt
zwischen Kinostuhlen, experimentiert mit Bildern auf der
Leinwand. Potocki nutzt die distanzierende Wirkung von Film,
Projektion und Spiegeln, um die Entfremdung der Personen von
sich selbst auf die Spitze zu treiben, sich dem Geheimnis der
authentischen Existenz der Titelfigur anzunahern und es
gleichzeitig zu wahren.

Das reicht bis zu den unklaren Umstanden ihres friuhen Todes:
Kenneth Mattice, der sich selbst spielerisch vorbehaltlos
verausgabt, dringt in den ,Raum” Marilyns ein und ist — kurz
bevor das Licht erlischt — der Funke des Todes fur die
zitternde Frau. Dass danach das berihmte blaue Kleid und eine
weiblonde Perucke auf dem Bihnenboden liegen wie aufgebahrt,
ist konsequent: Den aulleren Schein koOnnen wir begraben, den
Mythos entschlusseln wir nur bruchstiuckhaft, die Wahrheit
bleibt verborgen. Welchen Anspruch Bryars allzu unverbindliche
Oper verwirklicht, daruber mag die Nachwelt entscheiden.
Kritiker lagen allzu oft daneben — dennoch sei es gewagt, sich
nicht wie die Oper ins Ungefahre zurickzuziehen: Die Nachwelt
wird eher den Mythos Monroe als dieses Werk am Leben halten.

Eine Burg aus Polstern

Nicht am Leben blieb auch Joseph Haydns ,L’'Isola disabitata”,
einer seiner gar nicht so wenigen, aber leider kaum bekannten
Opern. Uraufgefihrt 1779 auf Schloss Eszterhaza (heute Fertodd
in Ungarn), konnte sie sich trotz mehrerer CD-Aufnahmen nicht
im Repertoire durchsetzen. Das Libretto Pietro Metastasios -
er schatzt es selbst sehr hoch ein — wirkt in der Inszenierung



Magdalena Fuchsbergers geradezu modern: Die ,unbewohnte Insel”
wird zu einem Ort von Introversion und Aufbruch, von
Selbstverkapselung und Selbstentfaltung.

Maria Markina als Costanza in Joseph Haydns ,L’Isola
disabitata”“ in Hagen. Foto: Klaus Lefebvre

Fuchsberger transferiert das Thema der verlassenen Frau auf
dem menschenleeren Eiland in die siebziger Jahre, als die
Frauen um Gleichberechtigung kampfen und der Sex sich aus den
Fesseln der uUberkommenen Moral befreit. Wieder ist die Buhne
zweigeteilt: In Monika Bieglers Wohnlandschaft steht links ein
graues Sofa, Zuflucht der Frau mit dem bezeichnenden Namen
Costanza: Unermudlich die Manner hassend wartet sie auf den
ihren, der seit 13 Jahren verschollen ist. Die einsame
Standhafte baut dort eine Burg aus Polstern aus, in deren
Gruft sie sich verkriecht.

Auf der anderen Seite Esstisch und Vitrine, Ort der tastenden,
misslingenden Versuche, so etwas wie Gemeinschaft oder gar
Zuneigung herzustellen. Maria Markinas Gesten und Bewegungen
sprechen von ihrem Leid, ihren inneren Zwangen, 1ihrer



Selbstisolierung, ihrem Lebensiberdruss; musikalisch gelingen
ihr die Momente der Innerlichkeit besser als die schmerzvolle
Emporung in Rezitativen, die mit hartem Ton und druckvoller
Emission aus 1ihr herausbrechen. Ob dieser Frau am Ende
gelingt, frei zu werden, als der Mann nach Jahren endlich aus
der Sklaverei fliehen und zu ihr zuruckkehren kann, bleibt
offen: Die Regie dreht die Rollen um, als Gernando, der Mann,
auftaucht, als sei nichts geschehen, und die Frau, Costanza,
die Chiffren der Entfremdung Ubernimmt. Der Wein zu viert am
Tisch lasst immerhin eine Hoffnung offen.

Ein Kind wird erwachsen

Erstaunlich modern und spannend wirkt, wie sie die jungere
Schwester Costanzas im Lauf des Stucks entwickelt. Haydn hat -
zumindest in der Lesart Fuchsbergers — eine uberraschend
tiefgrundige Coming-of-Age-Geschichte in faszinierend sensible
Musik gefasst. Silvia, der Name des Madchens, deutet auf die

ungebrochene Natlurlichkeit ihres Wesens hin. ,Welch’
glickliche Unschuld”, findet auch Costanza, und Metastasio
beschreibt Silvias Liebe zu einem kleinen Reh - eine

bezaubernde Chiffre fur das kindlich-ungebrochene Einssein mit
der Natur, wahrend die Musik Haydns bereits die Trauer uber
den Verlust dieses ,paradiesischen” Zustands erklingen 1lasst.



»,Gluckliche Unschuld“: Silvia (Penny Sofroniadou) mit
ihrem geliebten Reh. (Foto: Klaus Lefebvre)

Mit der Ankunft von Gernando und dessen Freund Enrico beginnt
der Prozess: Silvia nimmt den Mozart’schen Cherubino vorweg,
wenn sie nach der ersten Begegnung mit dem freundlich-virilen
Enrico (Insu Hwang mit markantem Bariton) von einem
unbekannten ,affetto” in der Brust singt, einer Hoffnung, von
der sie nicht weill, was sie bedeutet. Ihre Schwarmerei hat
auch komische Zuge, verdichtet sich aber immer mehr zur
Erkenntnis der ,tyrannischen” Liebe, die ihr keine Ruhe mehr
lasst. Und wahrend Anton Kuzenok die melancholische Suche
Gernandos nach seiner geliebten Costanza in einen fein
gefuhrten, die Tone frei bildenden Tenor kleidet, erzahlt die
Musik, wie Silvia das ,heftige Feuer” der Liebe und damit ihr
sexuelles Begehren entdeckt, und Penny Sofroniadou schildert
ihre Not zum sprechenden Orchester Haydns mit einem
leuchtenden, leichten und lockeren Sopran. Aus der engagierten
kleinen Truppe im Graben 1lockt Joseph Trafton alle
Herrlichkeiten von Haydns Erfindungskunst hervor und bestatigt
ein weiteres Mal, dass man den Esterhazy’schen Kapellmeister
nicht unterschatzen sollte.



Bisher geplante weitere Auffihrungen am 13. und 14. November
2020. Info:
https://www.theaterhagen.de/veranstaltung/die-einsame-insel-11
sola-disabitata-marilyn-forever-1339/0/show/Play/

Das lachende Gluck lasst auf
sich warten: Franz Lehars
Operette ,Der Graf von
Luxemburg” in Hagen

geschrieben von Werner Haullner | 31. Marz 2023

Das ist ja sowas von Neunzehnhundertachtzig! Roland Hiive nimmt
sich am Theater Hagen Franz Lehdrs einstigen Erfolg ,Der Graf
von Luxemburg” vor und macht daraus genau den Operettenjux,
der damals einem Publikum jenseits altmodischer
Unterhaltungsbediirfnisse das Vergniigen an der Gattung vermiest
hat. Liri, liri, lari, der ganze Spalf geht tschari - aber
alles der Reihe nach.
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Melancholie auf der Mondsichel: Kenneth Mattice als Graf
von Luxemburg in Hagen. Foto: Klaus Lefebvre

Dabei signalisiert der Anfang, es konnte sich jemand etwas
gedacht haben: Der titelgebende Graf René schaukelt auf einer
Mondsichel und der blonde Tod gruft den Nachdenklichen, bevor
der Karneval von Paris explodiert — oder explodieren sollte.
Denn schon dieses erste Bild ist brav aufgestellt, der Chor
gestikuliert wie 1in tausend Operetten vorher, die Tanz-
Frohlichkeit ist aufgesetzt und das prickelnde Leben der
Pariser Boheme ist bloBe Behauptung. Die kunterbunte
Kostumseligkeit von Siegfried E. Mayer 1lasst Menschen
durcheinanderquirlen, denen anzusehen 1ist, dass sie die
gierigen Ausschweifungen dieser Halbwelt, ihre kiunstlichen
Freuden, den gnadenlosen Uberlebenskampf, den besinnungslosen
Rausch des Vergnugens und die lastende Einsamkeit dahinter
hochstens aus Boheme-Kolportagen a la Henri Murger kennen.

Dass dem adligen Bonvivant das Geld ausgegangen ist und das
Elend aus den Eiffelturm-Kulissen winkt, geht in einer
Frohlichkeit unter, die weder den resistenten Uberlebenswillen
noch die nihilistische Unbekummertheit durchscheinen 1lasst,



die letztlich zu dem Ehe-Geschaft mit dem alternden Fursten
Basil fuhrt: Der halt auBerlich an Standesethik und Adelsmoral
fest und offenbart damit, wie innerlich morsch die
gesellschaftlichen Regeln sind: Um eine burgerliche
Opernsangerin zu heiraten, verschachert er diese um eine halbe
Million an den Grafen René. Der soll sie heiraten und drei
Monate lang — ohne sie zu sehen oder um ihre Identitat zu
wissen — als Frau Grafin behalten. Geschieden, geadelt und
unberuhrt kann sie anschlieBend standesgemall und formal
korrekt im furstlichen Ehehafen einlaufen.

Kein Zaubertrank fiirs Heute

Natlirlich kommt die Liebe dazwischen. Und der Zufall bricht
sich machtig Bahn, als im dritten Akt aus dem Nichts eine
bejahrte Grafin auftaucht, um ein Eheversprechen einzuldsen,
das die furstliche Hoheit wohl in ihren wilden Jugendjahren
ohne weiteres Nachdenken ausgesprochen hat. Immerhin ist diese
,dea ex machina” eine Paraderolle fur Marilyn Bennett, die sie
weidlich auskostet: ,Alles mit Ruhe genieBen, stets sich das
Leben versuflen, ich lass zu allem mir Zeit.“




So geht Pariser Karneval in Hagen: Kenneth Mattice, Chor
und Extrachor des Theaters Hagen in Franz Lehars ,Der
Graf von Luxemburg”. Foto: Klaus Lefebvre.

Aus diesem Stoff mit faszinierend aktuellen Zigen liefe sich
ungeachtet des abgestandenen Ehemoralins ein Zaubertrank flrs
Heute brauen. Hedonismus und die Rolle des Geldes, der Wert
von Beziehungen, die Frage nach authentischen Gefihlen und der
Tanz auf dem Vulkan — ,Wir bummeln durchs Leben, was schert
uns das Ziel” — sind Themen auch des 21. Jahrhunderts. Man
kann sie ausspielen, ohne die Operette konzeptuell zu
uberfrachten.

Aber bei Huve bleiben solche Themen in Bilderbanalitat bunt
ubertuncht. Und Siegfried E. Mayers Bihne hat ihren besten
Moment im zweiten Akt, fur den er statt eines mondanen Salons
die Bihne der Pariser Oper von hinten zeigt, wo Madame Angele
Didier in Erwartung ihrer flrstlichen Vermahlung gerade das
Finale ihrer letzten ,Tosca“ singt und von einer
Sperrholzkulisse der Engelsburg springt.

Wackere Sanger, aber kein Operetten-Ensemble

Die Opernsangerin, die eine ebensolche mimt, ist in Hagen
Angela Davis: Ein klangsatter Sopran mit Stamina und Opulenz,
aber keine Operettendiva. Dazu fehlt ihr Leichtigkeit und
Eleganz. Ihr Inkognito-Ehemann, in Hagen ein Bariton, ist mit
Kenneth Mattice attraktiver Buhnenerscheinung passend besetzt.
Seine HOohe hat der Sanger technisch nicht im Griff, aber die
melancholischen Seiten seiner Rolle trifft er, wenn er der
Stimme im Zentrum auch verschattete Tone abgewinnt.

Richard van Gemert ist ein gekonnt charakterisierender Sanger,
aber kein Operettenbuffo, und Cristina Piccardi hangelt sich
bei ihren neckischen Auftritten an handgestrickten,
vibratogemusterten Stimmfaden durch die Partie der Juliette
Vermont, die mit ihrem mittellosen Maler Armand Brissart von
einer soliden Zukunft traumt — aber in diesem Fall macht das



fehlende Geld die ehrliche Liebe unmoglich. Keine Soubrette
also, die sich mit Charme und flexiblem Changieren zwischen
Sprache und Gesang ihre Partie zu eigen macht.

Die Hagener Sangerinnen und Sanger schlagen sich wacker, aber
ein Operetten-Ensemble bilden sie nicht; auch das lustlos sich
bewegende Ballett (Eric Rentmeister als Choreograph) hilft ihm
nicht auf die Beine. Was etwa fur die Barockoper gilt — das
Bemuhen um eine ,historisch informierte“ Aufflihrungspraxis -
liegt in der Operette (noch?) weit entfernt. Doch wer sie als
Diminutiv der Oper versteht und entsprechend besetzt, geht an
ihr vorbeil.

Nota bene: Vor einer Generation gab es sie noch, die alten
Entertainer der Operette. Eine Ahnung davon, wie so etwas
funktionieren konnte, vermittelt Oliver Weidinger als Furst
Basil immer dann, wenn er hart an der Ubertreibung entlang
agiert, ohne die Grenze zu uberschreiten. So eingefahren,
klischeehaft und abgelebt sich das Genre friuher prasentiert
hat: Die agierenden Personen waren oft noch echte Konner ihres
Fachs. Ohne Verklarung der Vergangenheit sei’s gesagt.

Das Hagener Orchester bemiht sich unter dem treibenden Stab
von Rodrigo Tomillo, die schmierige Sentimentalitat fruherer
Routine-Auffuhrungen gar nicht erst aufkommen zu lassen, in
der Lehdar’schen Partitur das leichthandige Erbe Jacques
Offenbachs zu entdecken und mit frischen Tempi und spritziger
Artikulation zu punkten. Dass es aus dem Graben ofter nach
Paul Lincke tont, liegt an den unterbelichteten Geigen, deren
Glanz sich mit Sparbesetzung nicht gegen die uppig besetzten
Blaser entfalten kann. Vom ,lachenden Glick” der Operette sind
wir in Hagen also diesmal ein gutes Stuck entfernt.

Weitere Vorstellungen: 15., 23. November; 4., 14., 18., 31.
Dezember 2019; 5., 15. Januar; 16. Februar 2020.
Karten: Tel. (02331) 207 32 18. www.theaterhagen.de



http://www.theaterhagen.de

Operetten-Passagen (11):
Jacques Offenbachs ,Pariser
Leben” — goldener Flitter 1in
der grauen Nasse von Hagen

geschrieben von Werner Haullner | 31. Marz 2023

,Pariser Leben” von heute: Richard van Gemert
(Gardefeu), Veronika Haller (Christine von Gindremarck),
Boris Leisenheimer (Clochard). (Foto: Klaus Lefebvre)

Zu ihrer Zeit waren Jacques Offenbachs Operetten topaktuell -
und deswegen klappt es mit der Modernisierung meistens nicht.
Zwischen laschem Historismus und bemiihter Zeitgenossenschaft
filhrt eine tiickische StraBe geradewegs in Belanglosigkeit,
glitschig glatt gepflastert mit schalen Humor-Versuchen.
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Offenbach zu inszenieren gehort in die Konigsklasse, und an
Figuren wie die GroBherzogin von Gerolstein mit ihrer
Entourage oder Konig Bobeche in den Gedarmen seiner Macht
scheitern Regisseure unter Umstanden erbarmlicher als an
Parsifal oder Elektra. In Hagen ist nun unter der Hand von
Holger Potocki einer der gegluckteren Offenbach-Abende zu
erleben.

Das Gluick mag darin liegen, dass Potocki jede Form von
Historismus meidet und das damals aktuelle, heute historisch-
nostalgisch verklarte Paris nur als sanft ironisches Zitat
zulasst. Sein Zugriff auf ,Pariser Leben“ meint die
franzosische Metropole heute, mit ihren Banlieus, 1ihren
betongesattigten SchnellstraBenglrteln, ihren Elendsquartieren
und dem Innenarchitekten-Chic ihrer Luxusappartements, mit
ihren Menschen aus aller Herren Lander, ihrem Mix von
Religionen und dem Kampf ums tagliche Bestehen in der
,bevolkerten Wuste”, wie Verdis Violetta die Stadt beschreibt.
Und mit ihren Touristen, 34 Millionen pro Jahr sollen es sein,
die ihre Erwartungen auf die ,Stadt der Liebe” oder die
Kulturschatze zwischen Louvre und Quartier Latin projizieren.

Entlassen ins Leben von heute

Die Gondremarcks sind zwei davon — und sie werden im flotten
Tempo der Eroffnungsszene gleich ins volle Pariser Leben von
heute entlassen: Aus einem Taxi, das schnell das Weite sucht,
retten sie nur sich selbst. Das Handy wird von einem
StraBenjungen geklaut, die Handtasche mit Geld und Papieren
verschwindet schon im Wagen. Da wird erst einmal auf
Schwedisch gestritten, aber die Gaste aus dem Norden haben
kaum eine andere Chance, als das Angebot eines vom fast food
ubergewichtig gewordenen Jungen anzunehmen: eine Nacht im
»zufallig” noch freien Airbnb-Zimmer. Und es zeigt sich: Vom
Taxi bis zum Handyklau war alles von diesem Raoul de Gardefeu
geplant ..


http://www.theaterhagen.de/veranstaltung/pariser-leben-1122/5944/show/Play/

Nur noch ein nostalgischer
Traum: Das schwedische
Touristenpaar am Bahnhof.
(Foto: Klaus Lefebvre)

Potocki aktualisiert, ohne die Rollen schrill zu Uberzeichnen
oder ihnen Gewalt anzutun. Er scharft nur die Zuge, die
Offenbach und seine Librettisten Henry Meilhac und Ludovic
Halévy vorgezeichnet haben und Ubersetzt sie — wie viele Teile
des Dialogs — ins Heute. Dazu lasst er ein Panoptikum von
Frankreich-Klischeefiguren kreisen, von Rokokokokotten uber
Karl Lagerfeld bis hin zu Obelix mit Hinkelstein, ausgestattet
mit Uberbordender, manchmal grotesker Kostumpracht. Das
mondane 19. Jahrhundert, prasent in der vor dem vierten Akt
eingeschobenen Bahnhofs-Szene des Beginns, ist im
stimmungsvollen Buhnen-Setting von Lena Brexendorff nur noch
ein Paris-Traum der schlafenden Baronin.

Auch ein Clochard hat sein Auftritts-Couplet unter einem Van-
Gogh-Sternenhimmel — und er wird am Ende eine riuhrend-
belehrende Rede halten, wahrend sich zu ,0Oui, voila, das ist
das Pariser Leben” noch einmal alles in den Dreh des Cancans
sturzt — der Jude, der Muslim und der Christ inklusive. Jetzt
erlebt das schwedische Paar im Tanz auf der StraBe das ,echte”
Paris mit den ,echten” Menschen. Es brauchte diese Botschaft
nicht, aber Potocki integriert sie so unaufdringlich in seine
unterhaltsam und humorvoll erzahlende Regie, dass sie die
Illusion der Operette nicht im Lehrstuckhaften verfestigt.

Kein ,lustiges” Aufdrehen



Offenbach ist also in diesem verheilBungsvollen Praludium zu
seinem Jubilaums-Jahr 2019 glucklich im Paris von heute
angekommen — und das Hagener Publikum hatte allen Grund, die
leeren Platze im Zuschauerraum zu besetzen und sich zu
unterhalten. Das gewandt spielende Ensemble tragt seinen Teil
zum Amusement bei, weil Potocki vermeidet, die Figuren
»Lustig” aufdrehen zu lassen. Das Lachen will nicht mit Gags
erzeugt werden, sondern ergibt sich aus dem wissenden Erleben
alltaglicher Absurditat. Und wo der Unsinn seinen Triumph
auskostet, auf der 1inszenierten ,Pariser” Party im
Etablissement der Madame Quimper-Karadec, lasst Potocki seine
Darsteller auch richtig aufdrehen.

Veronika Haller glanzt vor allem in den ariosen musikalischen
Momenten; der Konversationston a la Hortense Schneider — der
Star der Urauffihrung — ist ihre Sache weniger. Aber die
innere Entwicklung der Baronin Gondremarck von der
kulturbeflissenen Touristin hinein in die frivolen Untiefen
der ,vie parisienne” zeichnet Haller charmant nach. Ihren
Gatten, den Baron, verkorpert Kenneth Mattice sehr glaubwirdig
— ob er als lusterner Nordmann arglos auf die raffinierten
Fallen des amourosen Geschafts hereinfallt oder als
schwerblutiger Schwede mit dem Tempo des Pariser Liebeslebens
nicht mithalten kann. Dafur sorgen mit viel Sex-Appeal
Elizabeth Pilon — dinn an Figur wie an Stimme — als anziehende
Pauline und Kristine Larissa Funkhauser als selbstbewusste,
saftig auftretende Metella, die ihrem Ruf als ,leichtes
Madchen” eine ganz andere Realitat entgegensetzt.

Korsage aus gelbem Absperrband

Marilyn Bennett als Madame Quimper-Karadec glanzt nicht nur
mit dem eingeschobenen ,Midnight in Paris“ — dafur muss man
auf das irre komische Offenbach-Ensemble von der aufgeplatzten
Naht verzichten —, sondern spielt als schriller Vamp aus der
Szene in einer Korsage aus gelbem Absperrband Dominanz und
Korperreiz aus, begleitet von ,,Gonzo“ (Thorsten Prohln), einem
devoten Leder-Subjekt an der Kette. Richard van Gemert



adaptiert die jugendliche Rolle des Gardefeu mit Bravour: ein
kleiner Gauner mit menschlichen Zigen, Humor und erst
finanziellem, dann schwarmerisch-unbeholfen amourtsem
Interesse an der blonden Frau aus Schweden.

Stephan Boving ist sein ungeschickter Partner Bobinet, der bei
der Organisation der Party auf die Idee kommt, den Event auf
Facebook zu posten. Boris Leisenheimer hat als Clochard die
Rolle des millionenschweren Brasilianers in einen weise-
abgeklarten Clochard zu verwandeln, was ihm mit leicht komisch
schillernder Wirde auch gelingt. Das Orchester unter Andreas
Vogelsberger erinnert zunachst daran, dass wir uns 1in
Westfalen, nicht an der Place Pigalle befinden: die Tone sind
nicht spitz artikuliert, der Rhythmus federt schwerfallig.
Aber die Balance stimmt, und im Lauf des Abends gewinnen die
Tanzformate und die kurznotigen melodischen Burlesken Elan und
Energie. Da Uberzieht der Schimmer goldenen Flitters selbst
die graue Nasse von Hagen.

Weitere Auffiihrungen: 27., 31. Dezember 2018 - 19., 26.
Januar; 24. Februar, 23. Marz, 26. April, 5. und 12. Mai 2019.

Info:
http://www.theaterhagen.de/veranstaltung/pariser-leben-1122/59
44/show/Play/

Einsam auf der Hohe der
Kunst: Ernst Kreneks ,,Jonny
spielt auf” am Theater Hagen

geschrieben von Werner Haullner | 31. Marz 2023


http://www.theaterhagen.de/veranstaltung/pariser-leben-1122/5944/show/Play/
http://www.theaterhagen.de/veranstaltung/pariser-leben-1122/5944/show/Play/
https://www.revierpassagen.de/34419/einsam-auf-der-hoehe-der-kunst-ernst-kreneks-jonny-spielt-auf-am-theater-hagen/20160125_1215
https://www.revierpassagen.de/34419/einsam-auf-der-hoehe-der-kunst-ernst-kreneks-jonny-spielt-auf-am-theater-hagen/20160125_1215
https://www.revierpassagen.de/34419/einsam-auf-der-hoehe-der-kunst-ernst-kreneks-jonny-spielt-auf-am-theater-hagen/20160125_1215

Jonny (Kenneth
Mattice) schwebt ein
— und spielt auf.
Foto: Klaus Lefebvre

Nein, eine optimistische Oper ist Ernst Kreneks ,Jonny spielt
auf“ nicht. Auch wenn der Komponist selbst in seinem
Bandgeiger aus Amerika eine Figur des Urwiichsigen,
Urspriinglichen und Freien gesehen hat. Roman Hovenbitzer
inszeniert am Theater Hagen — im Vorgriff auf den 25. Todestag
des Komponisten - die fast neunzig Jahre alte Erfolgsoper
auBerlich als Kiinstlerdrama, im Kern aber als ein Stiick iiber
gespaltene Welten und Selbsttauschungen.

Max, der Komponist, ersteigt einen Gletscher, bewegt sich auf
der Buhne von Jan Bammes in einem weilR erstarrten,
zerklifteten Gebirge aus gestapelten Partituren vor einer
abweisend geschlossenen, riesigen Eiswand. Er steht auf der
Hohe seiner Kunst, aber erstarrt und einsam. Die Begegnung mit
der Sangerin Anita imaginiert er vorher: Er stellt sie in
einem Buhnenmodell nach. Ein Theater — Raum der Traume, der
tieferen Wahrheiten?

Das Hotel, in das die beiden, mit einer aufkeimenden Liebe im
Herzen zurlickkehren, ist weniger ein Ort als ein Raum: ein
Fligel, das schwer bewegliche Instrument mit den genau


http://www.theaterhagen.de/veranstaltung/jonny_spielt_auf_715/0/show/Play/

gestimmten ToOnen, im Hintergrund klassische Statuen, das
uralte geistige Erbe Europas. Ganz anders das Pariser Hotel,
der Lebensraum Jonnys: Der Musiker aus der neuen Welt schwebt
ein auf einer flirrenden Kugel, das Saxofon in den Handen —
das leichte, transportable Instrument mit den ,schmutzigen“
Tonen und der aufreizenden Form. So markiert Bammes -
unterstitzt durch seine eigenen Kostum-Kreationen -
Schauplatze als sinnliche Verdichtungen geistiger Zustande und
schafft Raume, wie sie nicht haufig glucken.

Naturlich ist der Auftritt Jonnys eine Anspielung auf das
Plakat der Ausstellung ,Entartete Musik” der Nazis, auf dem
das Zerrbild eines schwarzen Menschen ein Saxofon blast. Aber
der Jonny in Hagen 1ist nicht schwarz — nicht wegen einer
fragwlirdigen political correctness, sondern weil er es heute
als symbolische Figur nicht sein muss, um verstanden zu
werden.

Dieser Jonny ist kein Sympathietrager, sondern ein kleiner
Gauner. Er nimmt sich, was er braucht; er beansprucht alles,
was ,gqut ist“, fur sich. Jonny lebt die Entwurzelung, ,Heimat“
ist fur ihn eine fluchtige Erinnerung. Sein Umfeld ist das
Hotel, das Symbol der unsteten Existenz moderner Menschen.
Seine Liebe ist die flichtige sexuelle Begegnung; seine Musik
der Katalysator der neuen Zeit.

Der Komponist Max (Hans-
Georg Priese) in der eisigen
Einsamkeit am Gipfel seiner



Kunst. Foto: Klaus Lefebvre

Dem Team des Theaters Hagen gelingt es, Kreneks Werk aus dem
Ruch der ,Zeitoper” zu befreien: Was 1927 Ahnung, Hoffnung,
Faszination war, ist heute nicht nur Rlickschau, sondern lasst
an die Bruchstellen der Gegenwart und die Unsicherheiten der
Zukunft denken: Es gibt sie immer noch, die Leute wie den
Stargeiger Daniello, die selbstgefallig das kulturelle Erbe
fur sich ausschlachten, oder die Manager, die bei der Kunst
vor allem das tolle Geschaft im Auge haben.

Aber dieser Jonny bleibt nicht in einem selbstreferenziellen
y,Kuinstlerdrama“ stecken. Im Blick auf einen ambivalenten
Freiheitsbegriff, aber auch in der Kritik an einem
dualistischen Begriff vom Leben steckt Relevanz fur die
Gegenwart. Wenn der Chor am Ende den Anbruch einer neuen Zeit,
die Uberfahrt ins unbekannte Land der Freiheit besingt, setzt
Bammes den Menschen die patinagrunen Strahlenkronen der
Freiheitsstatue auf. Da trifft sich die Hagener Inszenierung
mit derjenigen, die Frank Hilbrich und Volker Thiele 2014 fur
das Nationaltheater Weimar erarbeitet hatten. Der Gletscher
reift auf und verschwindet am Ende im Dunkel einer
Sternennacht, deren blinkende Lichter nur billige Goldfolie
sind. Und Max springt in letzter Sekunde auf den Zug auf, mit
dem Anita Richtung Amerika abreist. Ob es der Zug ist, ,der
ins Leben fuhrt“, bleibt offen.

Ambivalente Feier der



Freiheit. Szene aus dem
Finale von ,Jonny spielt
auf“ am Theater Hagen. Foto:
Klaus Lefebvre

Musikalisch konnen Florian Ludwig und das Philharmonische
Orchester Hagen ebenfalls auf ganzer Linie uUberzeugen. Die
vielen filigranen Details sind sorgfaltig ausgearbeitet, herbe
Akkorde werden nicht geglattet, spannungsreiche Synkopen und
elektrisierende Rhythmen haben Biss und Kontur. Aber auch
Momente Korngold’schen Melos kommen nicht zu kurz. Die Musiker
haben das Gesplr fur die Elemente, die Krenek aus Foxtrott und
Swing seiner Zeit in seine musikalische Sprache ubertragt.
Eine ,Jazz-Oper” ist ,Jonny spielt auf”, gegen alle immer noch
auftauchenden Klischees, deswegen nicht.

Hagen kann mit einer luxuridsen Besetzung aufwarten: Edith
Haller kommt zwischen Paris, Wien und den Bayreuther
Festspielen (Elsa in ,Lohengrin®) in Hagen vorbei und singt
mit leuchtender, volumindéser, nur in der Hdhe ein wenig
angerauter Stimme die Sangerin Anita, schwankend zwischen
besorgter Liebe und lockender Karriere.

Den ,grubelnden Intellektuellen Mitteleuropas” (Krenek)
verkorpert Hans-Georg Priese mit kraftvollem, festem Tenor.
Kenneth Mattice setzt flr den Jonny viel korperliche Agilitat
und einen angemessen sprode timbrierten Bariton ein. Maria
Klier gewinnt die Herzen als kecke Yvonne. Andrew Finden
(Daniello), Rainer Zaun (Manager) wund Keija Xiong
(Hoteldirektor) komplettieren das Ensemble auf einem
durchgehend qualitatvollen Niveau.

Es hat etwas vom Bild des geigenden Todes, wenn Jonny auf
seiner gestohlenen Amati der alten Welt das Farewell spielt,
wahrend auf der Buhne ein Traum zerbricht und die szenische
Klammer zum Beginn hergestellt wird — ein Uberraschendes Bild,
das flur Deutungen offen ist ..



Wieder ist dem Theater Hagen in seiner seit mehreren Jahren
gepflegten Serie von Opern des 20. Jahrhunderts ein groBer
Abend gelungen. Und erneut der Nachweis, wie wichtig solche
kleineren Buhnen fur das kulturelle Leben eines Landes sind.
Bei den politisch derzeit aktiven Kulturvernichtern wird das —
wie andere Hagener Erfolge, von Previns ,Endstation Sehnsucht”
(2008/09) uber Carlisle Floyds ,Susannah® (2011/12) bis Samuel
Barbers ,Vanessa®“ (2014/15) - wohl wenig Eindruck
hinterlassen. Zu Optimismus besteht kein Anlass.

Weitere Auffiihrungen: 30. Januar, 4., 14., 19., 24. Februar,
9. Marz, 2. April, 29. Mai. Tickets: (0 23 31) 207-3218.
www . theaterhagen.de

Versohnung 1im Sterben:
Charles Gounods ,Faust”
gelingt am Theater Hagen

geschrieben von Werner Haullner | 31. Marz 2023

Rolf A. Scheider
(Méphistophéles) und Marylin
Bennett (Marthe). Foto:
Klaus Lefebvre
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Charles Gounods ,Faust“ stand lange unter Kitschverdacht, vor
allem bei 1literarische Gebildeten in Deutschland: Die
Konzentration des komplexen ,Faust“-Stoffes auf die
Liebestragodie, die Abkunft von einem franzdsischen Boulevard-
Stiick, der Transfer der musikalischen Diktion aus der ,,GroRen
Oper” und die Spuren der tragischen Frauen Donizettis - all
das riickte Gounods Werk in abschatziges Zwielicht, ausgedriickt
auch durch den lange gebrauchlichen deutschen Titel
»Margarethe”.

Seit einer Generation hat sich die Rezeption grundlich
verandert, ,Faust” wird nicht mehr langer unsinnigerweise an
Goethe gemessen, Gounods Musik unvoreingenommen betrachtet und
geschatzt. Daflr haben die Regisseure erhebliche Probleme mit
den religiosen Bezugen in der Oper des uberzeugten Katholiken
Gounod. Der Erlosungsschluss als befremdendes Element will
nicht zu ,aufgeklarten”; transzendenzfreien Deutungsversuchen
passen und geht so regelmaBig schief, wird denunziert oder
entwertet.

Dabei wird uUbersehen, wie entscheidend dieses Finale fur die
Konzeption der Gounod’schen Oper ist. Mephistopheles ist eben
ein prinzipieller Gegenspieler des Lebens, kein Spalmacher und
auch kein bloBer Gangster. Und die ,Liebestragddie” wird,
spielt man Gounods Oper komplett, zur Apotheose einer Frau,
die ihre Selbstbestimmung und ihre Wahrheit auch gegen
gesellschaftliche Achtung und existenzielle Vernichtung
behauptet: Sie alleine erkennt im letzten Terzett im Gefangnis
— kurz vor der Hinrichtung — den wahren Charakter des Damons,
der selbst Faust in seiner ganzen Tragweite nicht aufgeht.

In Hagen hat die unspektakulare, sorgfaltige Inszenierung von
Holger Potocki diese Interpretations-Leerstellen gefullt.
Potocki will das Transzendente nicht eliminieren, geht
unbefangen mit christlich-religiosen Symbolen um, macht aber
aus ,Faust” weder eine Predigt noch ein Moralstick. Sein
,Faust” ist die Geschichte einer Selbsterkenntnis im Moment
des Todes. Das Drama einer Versohnung eines alten Mannes mit



sich selbst.

Sie beginnt in einem Krankenzimmer: Lena Brexendorff schafft
einen beziehungsreichen Raum: Der alte Faust (Klaus Klinkmann)
liegt, verkabelt und verschlaucht, im Bett. An der Wand ein
Kreuz, im Vordergrund das Bild einer idyllischen Landschaft:
die geistigen Koordinaten des Stiucks, Christentum und
Romantik. ,Rien” — das erste Wort Faustens, das ,Nichts“, das
ihn in diesem Moment erfullt, kommt aus der Seitenblihne — ein
Gedanke, in den sehnsuchtsvollen Klang des Tenors Paul 0’Neill
gekleidet.

Gounod schreibt kein Stuck Uber die Last des Alters und die
Freuden der Jugend, sondern eines uber die Qual des Nihilismus
angesichts des nahenden Todes. Das gibt dem ,Gerettet” am Ende
eine gewichtige Wendung: Nicht nur Marguerite ist aus den
Fangen des BoOosen gerettet; auch Faust kann ruhig und versohnt
entschlafen. Ostern ereignet sich fur Faust im Moment seines
Todes.

Zunachst sucht der Todkranke jedoch eine andere LOsung:
,Salut, derniere matin“ — der GruB an den letzten Morgen —
signalisiert die Entscheidung zur Selbsttotung. Er reillt sich
die Schlauche aus. Die Krankensalbung, von einem Bischof
gespendet, verstarkt nur die Zweifel: ,Dieser Gott, was soll
er mir?“. Mephisto schalt sich aus dem Priester, ganz in Rot:
die pervertierte Seite der Transzendenz.

Brexendorffs Buhne lasst nicht vergessen, dass der Traum
Fausts anhalt: Das Bett bleibt prasent, als uUbergrolles Gestell
im Hintergrund, als Spielflache, am Ende als Gefangnis
Marguerites. Ein Zwischenvorhang, der in den Konturen eines
Gehirns die Sicht auf die Buhne zulasst, erinnert vielleicht
etwas zu plakativ daran, dass wir in der Gedankenwelt Fausts
verharren. Die Videos von Volker Koster zeigen Fausts
Mienenspiel in GroBaufnahme, blenden bei Mephistos Lied vom
Goldenen Kalb Kriegsaufnahmen und Aktienkurse ein. Das Kreuz
steht in grunem Licht auf dem Kopf.



Die Begegnung von Faust und Marguerite: ein falscher Traum.
Die idyllisch-romantische Landschaft des Gemaldes aus dem
Krankenzimmer beherrscht nun die Szene. Der Sternenhimmel zur
Juwelen-Arie ist ambivalent; er deutet ultimativen Kitsch und
letzte Sehnsuchts-Erfuallung an. In der groBBen Klage der
Marguerite wird dann der leere Bilderrahmen in der Szene
schweben: Der romantische Traum ist aus.

Kristine Larissa Funkhauser
(Siebel) in Charles Gounods
,Faust“ in Hagen. Foto:
Klaus Lefebvre

Potocki 1lasst auch in der Zeichnung seiner Figuren
beziehungsreiche Sorgfalt walten. Valentin ist der Vertreter
des gesellschaftlich etablierten Glaubens: Kenneth Mattice
zeichnet ihn als pflichtbewusst, Uberzeugt und kampferisch,
aber auch unbarmherzig, dogmatisch, unversohnlich,
rechthaberisch und auf sexuelle Reinheit fixiert: Gounod
wusste offenbar sehr genau, wie die dusteren Seiten des
Katholizismus seiner Zeit ausgesehen haben.

Die ruhrende Tragodie des kindlich liebenden Siebel (Kristine
Larissa Funkhauser) beleuchtet Potocki mit viel Emphase:
Weihwasser machen seine Hande vom Zauber Mephistos rein, aber
gegen die Juwelen — die ,Ableger” des Goldenen Kalbs — sind
seine romantischen Blumen machtlos. Aber diesem sauber
gescheitelten Jungen mit der Hornbrille gelingt es, seine



begehrende Leidenschaft in liebevolle Freundschaft zu wandeln.

Mephisto, der Herr der Narren (und der Pfaffen) ist von Rolf
A. Scheider als eleganter Verfuhrer, aber auch brutaler Macher
charakterisiert. Vor der Madonna knickt er schwachelnd ein -
aber er kann die Statue auch in seinem Sinn benutzen: Im
damonischen Theater der Kathedralszene ist sie mit blutrotem
Sternenkranz und bose funkelnden Rubinaugen die von Mephisto
manipulierte Erscheinung einer strafenden transzendenten
Macht, die dann — hart an der Grenze zum Kitsch — im Dampf der
Holle versinkt. Scheider lasst keinen Zweifel, dass dem Teufel
diese Welt gehort: Der wieder in seine Jugend zuruckversetzte
Faust steckt in einem Anzug, der an eine Zwangsjacke erinnert.
Er hat keine Wahl: Auf dem Weg zur Rettung muss er das BoOse in
jeder Konsequenz durchdenken.

Das Bett als Gefangnis:
Veronika Haller (Marguerite)
und Paul O’Neill (Faust).
Foto: Klaus Lefebvre

Auch musikalisch uUberwiegen in Hagen die erfreulichen Aspekte:
Steffen Muller-Gabriel weckt immer wieder in dem symphonisch
ausgebauten Orchestersatz Gounods das Potenzial des
Philharmonischen Orchesters, gestaltet dynamische Bdgen,
trifft die grelle, plakative Melodik der Mephisto-Standchen,
die untergrindige Bosheit der Szene in der Kathedrale mit
ihren ,Dies Irae“-Drohungen, aber auch die schwarmerische
Lyrik der vergeblichen Traume einer reinen, zukunftsfrohen



Liebe. Nicht vergessen machen kann er, dass sein Orchester oft
zu laut und zu vordergrundig bleibt. Ein flexiblerer Umgang
mit dem Metrum wirde etwa der hymnischen Steigerung in der
Finalszene Marguerites mehr Leidenschaft gewahren.

Der Chor von Wolfgang Muller-Salow ist diesmal in den
wabernden Frauenstimmen richtig schlecht, muss im Finale aus
dem Lautsprecher tonen, was den musikalischen Reiz der Szene
zerstort, bringt aber die forschen Gesange der Studenten
konzentriert auf den Punkt.

Mit viel Stilempfinden und einer nahezu souveranen Stimme
widmet sich Paul O’Neill der Rolle des Faust: Anfangs etwas
gequetscht, singt er sich zunehmend frei, kommt in seiner Arie
,Salut, demeure” zu lyrischer Intensitat und meistert die HoOhe
wunderbar vorbereitet und sicher gebildet. Dass er das
Diminuendo nicht bruchlos verwirklicht, andert nichts an einer
groflartigen Leistung, die man so auch von heute gesuchten
Vertretern dieses Faches nicht so ohne weiteres erwarten darf.

Mit Kenneth Mattice hat sich Hagen einen viel versprechenden
Bariton aus den USA verpflichtet: Ein attraktiver Valentin mit
feuriger Mittellage und nicht ganz sattelfester, aber
ungezwungener Hohe. Ein wenig mehr Eleganz in Tonbildung und
Legato — und ein Uberzeugendes musikalisches Rollenportrat ist
fertig. Rolf A. Scheider ist als Méphistophéles auch stimmlich
ein direkter Sanger, der machtvolle Tone in den Raum
schleudert, gut artikuliert, aber die elegante Bosheit, den
heuchlerischen Kavalierston, die subtile Grausamkeit Mephistos
differenzierter ausdricken konnte.

Das bewahrte Damenterzett im Ensemble des Hagener Theaters
kommt auch in diesem ,Faust” zum Einsatz: Veronika Haller ist
eine attraktive, die selbstbewussten Seiten der Figur
herausarbeitenden Marguerite, aber ihre harte Tongebung, der
Mangel an lyrischer Noblesse und Flexibilitat stehen ihrem
ambitionierten Rollenportrat immer wieder im Wege. Auch
Kristina Larissa Funkhauser hat als Siebel stimmlich nicht



ihren besten Tag: sie schluckt das Ende von Phrasen und tut
sich schwer mit der geforderten Leichtigkeit und Innigkeit.
Marylin Bennett hat als Marthe einen kurzen, aber
wirkungsvollen Auftritt. Summa summarum hat das Theater Hagen
aber wieder einmal mit einer ehrgeizigen Produktion Uberzeugt.

Infos: www.theater-hagen.de



http://www.theater-hagen.de

