
Keine  Erlösung:  Webers
„Freischütz“  als  ausweglose
Endlosschleife der Gewalt
geschrieben von Werner Häußner | 15. Oktober 2021

Blutiges Kugelgießen: Maximilian Schmitt (Max) und Heiko
Trinsinger (Kaspar) in Webers „Freischütz“ am Aalto-
Theater Essen. Foto: Martin Kaufhold

Jetzt würde er gern wieder durch die Wälder und Auen streifen,
Max der Jägerbursche. Allein: Auf der Bühne des Essener Aalto-
Theaters ist der Wald zu einem einsamen dürren Ast verdorrt.
Und die Auen liegen hinter einem düsteren Dorfanger, umstellt
von schwarzen Haussilhouetten.

Ein „Exit“, wie mit Kreide an die Wand geschrieben, öffnet
sich da nicht. GOTT steht in Spiegelschrift an der Wand, neben
einem Kreuz. Den haben die Menschen also auch hinter sich
gelassen, die sich „in Güte und Liebe“ lustvoll gezwungener
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Gewalt  und  kollektivem  Sex  hingeben.  Allerlei  magischer
Krimskrams hilft nicht aus der Not: Das Pentagramma macht dem
Teufel  keine  Pein,  an  die  Wand  genagelte  Tierkörperteile
setzen keine rettende Kräfte frei. Und das Böse spricht erst
im Kollektiv und dann aus einem Wesen, das man im weißen Kleid
als die reinste Unschuld betrachten würde. „Hier bin ich.“

Heiko Trinsinger als Kaspar. Foto; Martin Kaufhold

Tatjana Gürbaca hat in Essen aus Webers „Freischütz“ eine
hoffnungslose Dystopie gemacht, aus der niemand entkommt. Das
Kreuz an der Wand, an dem erst Max am Pranger steht, später
Agathe  gebannt  wirkt,  ist  ein  Passions-,  aber  kein
Erlösungszeichen. Die Menschen wiederholen ihre Traumata, ihre
uneingestandene  Schuld,  ihre  verborgenen  Qualen.  Die
Wolfsschlucht  ist  kein  ferner  Ort,  sondern  Zentrum  der
Gesellschaft, die ihre verdrängten Erinnerungen ritualisiert
hat und von ihnen geschüttelt wird. Bis ins vierte Glied, so
sagt die Bibel, würden die Sünden der Väter gerächt – und was
damit gemeint ist, lässt Gürbaca auf der Bühne sehen: Die
Untaten ereignen sich wie in einer traumatisierten Seele immer



wieder. Gewalt und Erniedrigung in Endlosschleife.

Deutscher Wald oder Gefängnisdraht?

Am Ende kommt doch so etwas wie der „deutsche Wald“ zurück,
oder ist es die Projektion von Stacheldraht? Klaus Grünbergs
Bühne versinkt in einem schwarz-weißen Rauschen, aus dem sich
wie Erinnerungs-Blitzlichter Bilder und Szenen manifestieren
und wieder verschwinden. Gürbaca zertrümmert so die Erzählung
des glücklichen Endes. Wer da auf wen oder was seine Hoffnung
setzt, ist nicht mehr entscheidend. Der Weg hinaus ist ein
Gleis, das in graue Ferne führt.

Oder endet es, wie eine Äußerung Gürbacas im Programmheft
nahelegt,  in  Auschwitz?  Die  Romantik  als  Vorbereitung  des
deutschen Chauvinismus und letztendlich der Weltkriege und des
Völkermords  ist  die  These,  mit  der  die  Regisseurin  ihre
Inszenierung belädt und die sie mit der Projektion andeutet.
Doch es gibt noch ein szenisches Signal: Die weißen Rosen sind
erst zum Schluss zum Kranz gebunden: Es ist eine Totenkrone,
ein  Grabkranz  oder  was  auch  immer,  das  einsam  vor  der
schwarzen Bühne leuchtet. Rettung ist in dieser Welt nicht
möglich, vielleicht – das könnte man aus dem Rosenkranzmotiv
als vage Hoffnung herauslesen – in der jenseitigen?

Kugeln aus blutiger Brust

Die unauffälligste Gestalt in dieser unheilvollen Welt ist
Max: Sieht er den Probeschuss als Ausweg? Maximilian Schmitt
beschwört die Erinnerung an eine unbeschwerte Existenz und
seine Verzweiflung hingebungsvoll sorgfältig gestaltet und in
der Tongebung frei. Ihm wühlt Kaspar in der Wolfsschlucht mit
blutigen Händen die Freikugeln aus dem Körper, ein brutales
Bild der inneren Not, die den dunklen Jägerburschen treibt.
Heiko Trinsinger hat in seinem üppigen Bariton die abgründige
Farbe  der  Drohung,  den  grinsenden  Glanz  der  tückischen
Trinksprüche und den verächtlichen Sarkasmus eines Menschen,
der im Kampf ums Überleben alle Illusionen verloren hat – bis



auf die, Samiel könne einen Ausweg öffnen und ihm doch noch
die Frist verlängern.

Gürbaca  betont  die  im  Libretto  nur  angedeutete
Dreiecksbeziehung  zwischen  den  beiden  Männern  und  Agathe:
Kaspar tanzt am Ende des ersten Bildes mit ihr hinaus; in
„Leise, leise“ lösen sich Max und Kaspar aus dem Schatten der
Häuserzeile  zu  einem  surrealen  Trio  mit  Agathe.  Hoffnung,
Rettung verspricht sie sich wohl von Max, denn wenn all ihre
„Pulse  schlagen“,  packt  sie  einen  Koffer  –  eine  jener
Chiffren, die Gürbaca in überbordender Detailfülle einsetzt
und  die  später  in  den  „lebenden  Bildern“  des  Finales  den
Zuschauer  nur  noch  überfluten.  Rebecca  Davis  singt  eine
leichtgewichtige Agathe mit schlankem Ton, in den großen Bögen
mit angefochtener Substanz und einem soubrettigen Anklang, in
dem sich andeutet, was in forcierter Höhe bestätigt wird: Mit
der Fundierung der Stimme im Körper ist es nicht weit her.

Befeuerte Musik

Kilian im Soldatenrock (zeitlich nicht festgelegte Kostüme:
Silke  Willrett),  also  alles  andere  als  ein  des  Schießens
ungeübter Bauer, ist von Rainer Maria Röhr mit schneidend
greller  Stimme  passend  gezeichnet;  dem  Fürsten,  der  sich
vornehmlich um seinen Braten kümmert, gibt Tobias Greenhalgh
nachdrückliche  Sätze.  Kuno  (Karel  Martin  Ludvik)  und  die
Schlüsselrolle  des  Finales,  der  von  Christoph  Seidl
ansprechend  gesungene  Eremit,  sind  in  diesem  Konzept  zu
szenischer  Blässe  verurteilt.  Die  Brautjungfern  sind  ein
Haufen graumausiger, streng gekleideter, aggressiver Frauen,
aus  denen  Uta  Schwarzkopf  und  Helga  Wachter  solistisch
heraustreten. Auch Wendy Krikkens Ännchen kann szenisch kaum
Profil  gewinnen;  gesanglich  passt  ihre  frische,
leichtgewichtige  Stimme  eher  zu  ihrem  Auftritt  im  ersten
Aufzug als zur ironisch-dramatischen Schilderung von „Nero,
dem Kettenhund“.



Lustvolle Gewalt, aber „alles in Liebe und Güte“: Der
Chor  des  Aalto-Theaters  hat  im  „Freischütz“  eine
Hauptrolle. Foto: Martin Kaufhold

Mit Chor und Statisterie hat der Leiter der Wiederaufnahme,
Sascha  Krohn,  ganze  Arbeit  geleistet:  Die  exaltierte
Bewegungsregie  der  Wolfsschluchtszene  und  die  rasch
wechselnden  Positionen  in  den  Bildern  des  Finales
funktionieren. Auch musikalisch wirkt der Chor, einstudiert
von Jens Bingert, auf der Höhe. Die Premiere im Dezember 2018
hatte  Essens  GMD  Tomáš  Netopil  geleitet.  Bei  der
Wiederaufnahme – passend zum 200. Jahrestag der Uraufführung
des „Freischütz“ – steht sein Bremer Kollege Yoel Gamzou am
Pult der glänzend aufgelegten Essener Philharmoniker.

Der  Beginn  der  Ouvertüre  wirkt  zäh,  trotz  heftigen
Körpereinsatzes bleibt die innere Spannung zunächst mäßig. Das
ändert sich im Lauf des Abends, den Gamzou mit befeuernder
Leidenschaft und energischer Kraft bestreitet, ohne Details zu
übergehen  oder  sich  an  starren  Tempi  festzuhalten.  Der
Jägerchor  wird  bei  ihm  mit  betonter,  stampfender
Regelmäßigkeit  beinahe  zur  Parodie  eines  gemütvollen



Männergesangsvereins. Mit diesem „Freischütz“ reiht sich Essen
ein in die Bühnen, die in den letzten Jahren ambitionierte
Regieansätze und komplexe Deutungen eingesetzt haben, um den
Rang von Webers Oper als aktuelles Kunstwerk zu behaupten und
zu bestätigen.

Weitere Vorstellungen am 24. Oktober und 14. November.
Info: www.theater-essen.de

„Tristan  und  Isolde“  in
Essen:  Peter  Schneiders
meisterliches Dirigat
geschrieben von Werner Häußner | 15. Oktober 2021

Licht-Raum  in
abgründiger
Schwärze:  Klaus
Grünbergs
Bühnenraum  für
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„Tristan  und
Isolde“  fasziniert
immer wieder. Foto:
Matthias Jung

Hätte  dieser  Liebestod  doch  alleine  im  Orchestergraben
stattgefunden!  Musikalisch  geformt  von  Peter  Schneiders
kundiger  Hand,  aufblühend  aus  einem  delikaten  Piano  zu
fiebrigem Glanz, transparent, geschmeidig und klangvoll, in
leuchtender  Ekstase  auf  dem  Höhepunkt  der  dynamischen
Entfaltung.

Aber zum Schlussgesang von „Tristan und Isolde“ gehört die
Stimme – in Essen diejenige von Evelyn Herlitzius. Und die
allseits  gefeierte  Sängerin  brach  am  Aalto-Theater  in  der
letzten  der  drei  „Tristan“-Vorstellungen  dieser  Wagner-
Jubiläums-Spielzeit  den  magischen  Moment  des  Verströmens
herunter auf höchst irdisches Buchstabieren.

Herlitzius  hatte  schon  die  Premiere  von  Barrie  Koskys
Inszenierung unter Stefan Soltesz 2006 gesungen. Es war ihre
zweite Isolde nach Chemnitz – und die erste vor international
relevanten Bühnen wie Dresden, Wien, Berlin. Bei ihrem Essen-
Debüt lobte die Kritik ihre vokale Risikobereitschaft, ihren
bedingungslosen Einsatz. Das stimmt auch für 2013, nur: Evelyn
Herlitzius hat darüber vergessen, dass Isolde nicht nur ein
Parforceritt im Zeichen von Forte- und Fortissimo-Anspannung
ist. Der erste Akt geriet mit überbordender vokaler Gewalt zu
einem Schrei-Duell mit der schönstimmigen, nur manchmal in der
Höhe spitzen Martina Dike. Und der „Liebestod“ begann nicht
„mild und leise“ – und setzte sich fort im Versinken und
Ertrinken  in  riesigen  Tönen,  weit  abgekehrt  von  sauberer
Artikulation, flexiblem Legato oder sinnlichem Strömen.

Im zweiten Akt zeigte sich, dass allen prachtvollen Volumens
zum Trotz der Kern der Stimme im Mezzoforte nicht erfüllt
fließend, sondern flackernd gespannt klingt. Der Gegensatz zu
Jeffrey Dowd, der sich bemüht, den Tristan lyrisch grundiert



und entspannt zu singen, kann nicht größer sein: Zwei Stimmen,
die im Duett nicht harmonieren, zumal Dowd die leuchtend-
expansive  Höhe  nicht  aufbringen  kann.  Mit  kluger  Ökonomie
bewältigt das bewährte Essener Ensemblemitglied den dritten
Akt, lässt sich nicht zum Forcieren hinreißen und kleidet so
die  Sehnsuchtsverzweiflung  Tristans  eher  in  resigniert
gedämpfte als in aufbrausend gewaltige Klänge.

Resignation  und
Hingabe:  Jeffrey
Dowd (Tristan) und
Heiko  Trinsinger
(Kurwenal)  im
dritten Aufzug von
„Tristan  und
Isolde“  in  Essen.
Foto: Matthias Jung

Mit Liang Li präsentierte sich ein neuer König Marke, der die
Partie aus einem kantablen Ansatz heraus gestaltet, aber hin
und wieder den Ton nicht ausreichend fokussiert. Vielleicht
kommt die Partie für den Bass, der einen mustergültigen Banco
im Essener „Macbeth“ gesungen hat, noch zu früh. Tadellos
Heiko Trinsinger, der die Rolle des Kurwenal szenisch wie
musikalisch weiter verinnerlicht hat: Überzeugender als früher



lässt er den Klang strömen, bildet kraftvolle Höhe statt mit
gestautem mit freier gehaltenem Atemfundament. Die sorgende
Zuwendung zu dem tödlich getroffenen Freund Tristan und das
bedingungslose Einstehen für sein Leben haben in Trinsingers
Gestaltung berührende Größe.

In den von Wagner weniger ausgiebig bedachten Partien kann das
Aalto-Theater  auf  bewährte  Sänger  zurückgreifen:  Albrecht
Kludszuweit als kultiviert singender Hirte, Mateusz Kabala als
klischeeferner Melot, Rainer Maria Röhr als Seemann und Thomas
Sehrbrock als Steuermann. In der szenischen Wiederaufnahme gab
sich  Frédéric  Buhr  alle  Mühe,  die  Intentionen  Koskys  zu
reanimieren.  Dennoch:  Klaus  Grünbergs  Bühne  mit  dem  in
riesenhafter Schwärze schwebenden Licht- und Erzähl-Raum ist
das Plus dieser Produktion, die Kosky nach einigen modisch-
überflüssigen  Sexual-Errationen  im  ersten  und  einer
sorgfältigen, aber wenig pointierten Personenregie im zweiten
und dritten Akt unschlüssig enden lässt.

Peter  Schneider.
Foto:  TuP/Vivianne
Purdom

So  bleibt  als  prägender  Eindruck  das  meisterliche  Dirigat
Peter Schneiders. Lange Erfahrung, eine intime Kenntnis der



Partitur, Achtsamkeit für die Sänger prägen seine Auffassung.
Schneider knüpft an der intensiven Arbeit von Stefan Soltesz
an, der die drei „Tristan“-Vorstellungen ursprünglich als Gast
an seinem langjährigen Stammhaus dirigieren sollte, aber alle
Aalto-Auftritte abgesagt hat. Auf die Essener Philharmoniker
ist Verlass: von der genau ausgehörten Streicher-Balance über
die konturscharf zugeschnittenen prominenten Bläser-Momente,
den solistischen Glanz bei Hörnern oder Holzbläsern bis hin zu
Andreas Goslings elegisch-intensivem Englisch Horn.

Schneider  nutzt  dieses  „Kapital“  für  einen  schlanken,
fließenden Duktus der Musik, für bewegte Tempi – die nur im
zweiten Aufzug die Holzbläser für einige Momente hastig wirken
lassen – und für einen aufgelichteten Mischklang, der Details
nicht zudeckt, aber auch nicht über Gebühr heraushebt und
damit die Rundung des Klangs beeinträchtigt. Der dritte Aufzug
beginnt mit der schmerzlich intensiven Tönung durch die tiefen
Streicher  und  begeistert  durch  exquisit  kultivierte  Piano-
Schattierungen  und  die  Kunst  des  Übergangs  –  wie  sie  bei
Schneiders letztem „Tristan“-Dirigat 2012 in Bayreuth schon zu
bewundern waren. Wie hätte Wagner reimen können? In diesem
„Tristan“ webt Wunder ein wissender Weiser.


