
Gelächter  statt  Respekt:  In
Gelsenkirchen  wird  Rossinis
„Otello“  zum  Drama  des
Verfalls europäischer Ideale
geschrieben von Werner Häußner | 21. November 2021

Draußen  vor  der  Tür:  Otello  (Khanyiso  Gwenxane)  hat
keine Chance, zur Gesellschaft zu gehören. (Foto: Björn
Hickmann)

Kinder können grausam sein: Sie tänzeln mit Baströckchen vor
dem schwarzen Mann, zeigen mit Fingern auf ihn, strecken ihm
eine  Banane  entgegen.  Wir  kennen  solche  rassistischen
Beleidigungen  unter  anderem  von  Fußballplätzen.

Doch Empörung ist unter Umständen vorschnell und billig: Denn
nicht  nur  raubeinige  Sporthooligans,  denen  niemand  die
Segnungen der Intelligenz zusprechen möchte, sind unverblümte
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Rassisten. Die Abwertung von Menschen ist in „feinen“ Kreisen
vielleicht  nicht  so  drastisch  spürbar,  dafür  aber  umso
subtiler.  Manuel  Schmitt,  Regisseur  der  Gelsenkirchener
Neuinszenierung des „Otello“, zeigt mit der umtriebigen Schar
auf  der  Bühne  auch  keine  Kinder,  sondern  eher  kleine
Gespenster:  Was  die  Gesellschaft  hinter  einer  Fassade  von
gutem Benehmen verbirgt, lassen die grauen Wesen in seiner
ganzen Gemeinheit in die Realität einbrechen.

Ein  gespenstischer
Alptraum  vor  der
„Festung  Europa“.
(Foto:  Björn
Hickmann)

Dabei sieht zunächst alles nach eitel Wonne aus: In einer
eleganten Nachkriegsarchitektur wird ein Bankett vorbereitet,
ein  hierarchiefreier  runder  Tisch  gedeckt.  Einer  der
blütenweiß livrierten Bediensteten zertritt angewidert etwas
am  Boden  –  offenbar  ein  lästiges  Insekt.  Aber  all  diese
harmlosen  Schilderungen  haben  einen  doppelten  Boden:  „In
varietate  concordia“  lässt  Bühnenbildner  Julius  Theodor
Semmelmann über dem Bauwerk prangen. Es ist das Motto der
Europäischen Union. „In Vielfalt geeint“, ein hehres Ideal, zu
schön, um bloß zynisch dekonstruiert zu werden. Aber wie weit
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es in der Realität trägt, will der Regisseur am Beispiel des
„Mohren von Venedig“ im Lauf des Opernabends demonstrieren.
Und er spendet, das sei jetzt schon gesagt, wenig Hoffnung.

Draußen vor der Tür

Gelsenkirchen  hat  Manuel  Schmitt  nach  seinem  erstklassigen
Regiedebüt mit Georges Bizets „Die Perlenfischer“ 2018 erneut
ein  Werk  aus  dem  Randbereich  des  Repertoires  anvertraut:
„Otello“ ist nicht die bekannte Oper Giuseppe Verdis, sondern
ein Hauptwerk von Gioachino Rossini, 1816 uraufgeführt und im
ganzen 19. Jahrhundert oft gespielt, bis es durch den Wandel
des  Zeitgeschmacks  und  das  Fehlen  koloraturerprobter
Gesangssolisten – man braucht sechs Tenöre mit hoher Tessitura
– von den Bühnen verschwand. Die Welle der Wiederentdeckung
der  ernsten  Opern  Rossinis  hat  auch  dem  „Otello“  eine
Renaissance beschert, wenn diese auch an deutschen Theatern
eher verhalten ausfällt.

Der  Regisseur  Manuel
Schmitt.  (Foto:
Werner  Häußner)

Das zertretene Ungeziefer ist nur ein Hinweis, dass es mit der
heilen Fassade nicht weit her ist. Als Otello auftritt, im
eleganten Outfit von Carolas Volles an die noble Gesellschaft
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angepasst, wird die Kluft schnell deutlich: Er bleibt draußen
vor der Tür, während drin eine privilegien- und machtbewusste
Jeunesse  dorée  feiert.  Jago  gehört  dazu,  Rodrigo  ebenso.
Otello sagt es deutlich: „Ein Fremder bin ich“. Allzu bemüht
erkennt die Gesellschaft seine Verdienste an, aber als es um
„Respekt für den Helden“ geht, flammt Gelächter auf.

Schmitts  Inszenierung  hält  in  vielen  bezeichnenden  Details
fest, wie sich auf der toleranten Fassade die Sprünge zeigen
und  der  rassistische  Kern  durchscheint.  Und  welchen
Stellenwert Desdemona, der Braut Otellos, zugeschrieben wird,
zeigt er ebenso drastisch: Sie wird präsentiert als die Frau
im  Bett,  observiert  von  einer  Emilia,  die  wie  eine  alte
englische  Gouvernante  wirkt.  Dass  hinter  den  kultivierten
Konventionen Gewalt und Roheit lauern, wird am Ende des ersten
Akts überdeutlich. Es stellt sich aber die Frage, ob sich ein
Kriegsheld wirklich die körperlichen Übergriffe einer Bande
entfesselter Luxusknaben gefallen lassen würde.

Europäische Werte – nur noch museal

Der Bau auf der Bühne mutiert zum Museum. Ein antiker Torso
mag  an  die  humanistische  Tradition  Europas  erinnern,  ein
Gemälde wie Théodore Géricaults „Floß der Medusa“ aus dem
gleichen Jahr wie der „Otello“ (1816) kann als Verweis auf die
Bootsflüchtlinge von heute gelesen werden. Auch das Blau von
Yves Klein – die riesigen Flächen im Foyer sind der Stolz des
Musiktheaters  im  Revier  –  taucht  auf.  Aber  die  Kunst
degeneriert zur Staffage und zum Objekt des Marktes. Otello
tritt sie wütend und desillusioniert mit Füßen, während der
schicke  Bau  von  Stacheldrahtrollen  umgeben  wird:  ein
beklemmendes  Bild  für  die  „Festung  Europa“.



Der südafrikanische Tenor Khanyiso Gwenxane als Otello
und Rina Hirayama, bisher Mitglied des jungen Ensembles
am MiR, als Desdemona. (Foto: Björn Hickmann)

Bei  den  Personen  auf  der  Bühne  meidet  Schmitt  eine  allzu
eindeutige moralische Kategorisierung und lässt damit Tragik
und  Fallhöhe  zu:  Rodrigo  erweist  sich  als  ein  zwar
berechnender, aber wirklich Liebender, Iago als der falsche
Strippenzieher, dem Otello in seiner Verzweiflung vertraut.
Über das Ende entscheiden die Zuschauer in einem scheinbar
demokratischen  Verfahren,  das  eine  bloße  Abstimmungs-Farce
ist. Ohne zu wissen, wohin ihr Votum führt, wählen sie das
tragische Ende mit dem Tod Desdemonas oder ein von Rossini für
die römische Karnevalssaison 1820 nachkomponiertes, absurdes
Happy End.

Herausfordernde stimmtechnische Hürden

Wie herausfordernd die Partien sind, die Rossini damals für
die Sängerelite seiner Zeit schrieb, kann in Gelsenkirchen
nicht  verleugnet  werden.  Die  drei  Tenor-Hauptrollen  sind
respektabel  besetzt,  stellen  sich  mutig  den  technischen



Hürden,  bleiben  aber  bei  der  Galoppade  der  Koloraturen,
Verzierungen, Höhensprünge, unangenehmen Registerwechsel und
bei der kräftezehrenden Dramatik in schwindelnder Höhe immer
wieder an den Sprungbalken hängen.

Khanyiso Gwenxane ist ein in seinem Auftritt zurückhaltender
Otello, kultivierter als diejenigen, die ihn von oben herab
betrachten. Sein Abstieg macht ihn ratlos, hilflos, zuletzt
verzweifelt. Gwenxane legt die Emotionen in seine Stimme, die
ihre  Position  erst  finden  muss  und  die  mit  ausgeprägtem
Vibrato das Legato zerhackt. Das wird im Duett mit dem Rodrigo
Benjamin Lees zum Problem, wenn die Stimmen nicht harmonieren.
Lee singt eine beeindruckend gefasste Arie, aber seine Höhen
sind  abenteuerlich  gebildet  und  neigen  dazu,  unsauber  zu
werden. Immer wieder drückt er auf die Leichtigkeit des Tons.

Adam Temple-Smith ist ein harter Iago mit scharf geschliffener
Stimme ohne vokale Eleganz und ebenmäßige Tongebung. Dieser
Iago ist nicht die Inkarnation des nihilistischen Bösen wie
bei Arrigo Boito und Giuseppe Verdi – eine solche Figur hatte
Rossini bereits ein Jahr vorher in seiner „Elisabetta, Regina
d’Inghilterra“  geschaffen.  Der  aus  Hass  kalkulierende
Intrigant, der Otello mit scheinbarer Freundschaft eine Falle
stellt, ist dennoch als Charakter verkommen genug, um das Trio
der Gegner Otellos zu komplettieren. Dazu gehört auch eine bei
Verdi nicht vorkommende Figur: Elmiro, Vater Desdemonas. Er
schmiedet  einen  hinterhältigen  Plan,  um  die  Heirat  seiner
Tochter  mit  Rodrigo  zu  erzwingen.  Man  hat  dem  verdienten
Sänger Urban Malmberg keinen Gefallen getan, ihn mit dieser
Rolle  zu  betrauen,  denn  er  ist  alles  andere  als  ein
Schönsänger.  Mit  Mühe  stellt  er  sich  den  Noten  Rossinis,
gleitet auf öligem Vibrato von Ton zu Ton und liefert eine
Karikatur von Belcanto.

Romantisch-expressive Tonsprache

Rina Hirayama hat als Desdemona ihre berührendsten Momente im
dritten Akt, für den Rossini eine neue, romantisch-expressive



Tonsprache entwickelt, die direkt von Giovanni Simone Mayr zu
dessen Schüler Gaetano Donizetti führt. Hirayama singt das
Gebet der Desdemona und „Assisa a pie‘ d’un salice“ – das
„Lied von der Weide“ – schlicht und intensiv, wie den Gesang
einer tragischen Heroine. Ihre Stärken zeigt sie jedoch ebenso
im Gestalten der Rezitative, die Rossini mit viel Bedacht und
genauer Anpassung an die dramatische Situation komponiert hat.
Der Tenor Tobias Glagau gefällt im melancholischen Lied eines
Gondoliere;  Lina  Hofmann  (Emilia)  und  Camilo  Delgado  Díaz
(Lucio) sind in den kurzen Momenten ihrer Nebenrollen präsent
und konzentriert. Der Chor, einstudiert von Alexander Eberle,
hat  zu  Beginn  Mühe  mit  dem  Tempo,  in  den  großräumig
gestalteten  Finali  packende  vokale  Prägnanz.

Die Neue Philharmonie Westfalen kann in den reich bedachten
Bläsern – stellvertretend seien die geschmeidige Oboe in der
Ouvertüre und das Solo-Horn im ersten Akt genannt – viel Sinn
für  Rossinis  vielgestaltige  Klang-  und  Rhythmus-Dramaturgie
beweisen. Giuliano Betta am Pult fordert zugespitzte Tempi und
eine  nicht  immer  eingelöste  federnd-impulsive  Artikulation;
Momente der Kontemplation bleiben aber hin und wieder zu zäh.
Wechselhaft auch der Eindruck der Rezitative – mal feurig
gelungen, mal zu flott-beiläufig formuliert. Dennoch: Rossinis
Musik trägt den Sieg davon, trotz der vokalen Schwächen. In
Verbindung mit der starken Regie Manuel Schmitts zeigt der
Abend in Gelsenkirchen, wie wenig auf die alten Vorurteile
Verlass  ist:  Dieser  „Otello“  ist  packendes,  berührendes
Musiktheater. Der „ernste“ Rossini ist es wert, endlich in
seiner Vielfalt auf der Bühne zu erscheinen.

Vorstellungen am 05. und 26. Dezember 2021, am 9. und 16.
Januar 2022. Info:
https://musiktheater-im-revier.de/de/performance/2021-22/otell
o
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„Kreativität aus der Krise“:
Manuel  Schmitt  über  seine
Revier-Herkunft  und  seine
Inszenierung  von  „Romeo  und
Julia“
geschrieben von Werner Häußner | 21. November 2021

Szenenfoto aus Boris Blachers „Romeo und Julia“ auf der
Bühne des Theaters Duisburg. Foto: Hans Jörg Michel

Es  ist  eine  der  faszinierendsten  Liebesgeschichten  der
Weltliteratur:  Zwei  junge  Menschen  aus  seit  Generationen
verfeindeten Familien, eine verbotene Liebe auf den ersten
Blick,  eine  schwärmerische  Liebesnacht  und  der  Tod  nach
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tragischer Verkettung glückloser Umstände. „Romeo und Julia“
erschüttert bis heute mitfühlende Seelen.

Kein Wunder, dass der Stoff vielfach in Musik gefasst wurde:
Allein  über  40  Opern  werden  gezählt.  Die  bekanntesten
Vertonungen stammen von Vincenzo Bellini („I Capuleti e i
Montecchi“) und von Charles Gounod (kürzlich an der Deutschen
Oper  am  Rhein  und  in  Aachen  neu  inszeniert).  Ein  kaum
bekanntes  Juwel  verfasste  Riccardo  Zandonai  („Giulietta  e
Romeo“), andere stammen von Heinrich Sutermeister oder dem
Bellini-Zeitgenossen Nicola Vaccai.

Für einen an Corona adaptierten Spielplan hatte die Deutsche
Oper am Rhein (Düsseldorf/Duisburg) eine Version aus dem 20.
Jahrhundert ausgewählt: Im November 2020 sollte Boris Blachers
„Romeo  und  Julia“  Premiere  feiern,  inszeniert  von  Manuel
Schmitt, der vor zwei Jahren in Gelsenkirchen mit Georges
Bizets  „Die  Perlenfischer“  einen  markanten  Erfolg  landen
konnte. Allein – dazu kam es nicht; der Herbst-Lockdown machte
eine  Live-Aufführung  der  fertig  geprobten  Oper  unmöglich.
Jetzt wird sie wenigstens medial nachgeholt: Ab Samstag, 17.
April,  19  Uhr,  streamt  die  Deutsche  Oper  am  Rhein  die
Produktion,  aufgezeichnet  im  März  im  Theater  Duisburg.

Corona-Lockdown und Wasserschaden

Der  Regisseur  Manuel
Schmitt. Foto: Esther Mertel

Für Manuel Schmitt, der in Mülheim/Ruhr aufgewachsen ist, ein
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Grund zur Freude. Denn die Pandemie hat den 32-Jährigen in
einer wichtigen Phase seiner Karriere voll erwischt. In der
Zeit seit März 2020 hätte er in den Münchner Kammerspielen, an
der Oper Frankfurt und erneut am Musiktheater im Revier vier
wichtige Premieren gehabt. Einen Tag vor der Premiere von
Heinrich Marschners „Der Vampyr“ im sächsischen Radebeul wurde
der erste Lockdown verkündet. Und seine Inszenierung einer
selten gespielten Oper des Italieners Saverio Mercadante nach
Schillers „Die Räuber“ in Hildesheim musste im September 2020
nach der Premiere wegen eines Wasserschadens abgesetzt werden.
Trotzdem sagt Manuel Schmitt, es gehe ihm eigentlich noch ganz
gut: „Ich bereite zuhause meine Produktionen vor und konnte
bisher einen Teil der geplanten Proben abhalten. Daher bin ich
vielleicht  noch  in  einer  vergleichsweise  glücklichen
Position.“

„Hier hängt mein Herz“

Schmitt bezeichnet sich selbst als „Kind des Ruhrgebiets“:
„Hier  hängt  mein  Herz“,  sagt  der  junge  Regisseur  mit
derzeitigem  Wohnsitz  in  München.  „Im  Rhein-Ruhr-Gebiet  zu
arbeiten, ist toll“. Zwar steht in seinem Ausweis Oberhausen
als Geburtsort, aber Schmitts Heimat ist Mülheim. Ein mit
klassischer  Musik  groß  gezogenes  Bildungsbürgerkind  ist  er
nicht. Er wuchs in einer Familie auf, die eher zu technischen
Berufen hin orientiert ist. Doch sein Interesse für Musik
wurde  noch  vor  der  Grundschule  geweckt  und  zunächst  im
Klavierspiel  ausgelebt.  Ein  einschneidendes  Erweckungs-
Erlebnis  gab  es  nie:  Der  kleine  Manuel  ging  zwar  mal  in
„Hänsel und Gretel“, aber an die Begeisterung über Engelbert
Humperdincks  Oper  erinnert  sich  nur  noch  die  begleitende
Patentante.

„Mit  Zehn  ging’s  dann  los“,  blickt  Schmitt  zurück.  Aus
heiterem Himmel kam ein Casting zum Musical „Tabaluga & Lilli“
mit Peter Maffay in Oberhausen. „Ich wusste nicht, was auf
mich zukommt, hab‘ aber dann zwei Jahre mitgespielt.“ Der
Theater-Virus wirkte: Manuel Schmitt erschnupperte in Essen



„die völlig neue Welt der Oper“. Er hospitierte am Aalto-
Theater, war dort Statist, assistierte unter anderem bei Willy
Decker  bei  der  Ruhrtriennale,  erinnert  sich  an  eine  ihn
faszinierende „Aida“ in Gelsenkirchen. Am Aalto hat er auch
gemerkt, „was es für einen Drive hat, mit Leuten wie Hans
Neuenfels oder Barrie Kosky zu arbeiten. Ohne diese Erfahrung
wäre ich meinen Weg nicht gegangen.“

Dazwischen  lag  eine  Ruhrgebiets-Jugend  zwischen  Mülheim,
Oberhausen und Essen und das Abitur am Gymnasium Heißen: „Vier
U-Bahn-Stationen, und man hat alles um sich rum“, schwärmt
Schmitt, „ob einen Rückzugsort im Wald oder eine heiße Party.“
Er schätzt die offenen Menschen, das multikulturelle Umfeld,
den hohen Stellenwert von Kultur. „Ich glaube an das Potenzial
des Ruhrgebiets: Hier gibt es die Menschen, den Raum, die
Innovation.“

Regie und Philosophie

Als einer von zweien bestand er die Aufnahmeprüfung an der
Münchner  Bayerischen  Theaterakademie,  benannt  nach  August
Everding, einem gebürtigen Bottroper. 2013 schloss er sein
Regiestudium mit einer Inszenierung von Philip Glass‘ „Galileo
Galilei“ ab. Danach, um tiefer zu blicken, folgte noch ein
Philosophie-Studium  an  der  Hochschule  für  Philosophie  der
Jesuiten in München.

Manuel  Schmitt  bei  einer
Probe von „Romeo und Julia“.



Foto: Esther Mertel

Dass  er  nun  eine  unbekannte  Oper  von  1943  mit  einem
Weltliteratur-Thema inszeniert hat, macht ihm „großen Spaß“.
Boris Blacher, ein in China geborener Kosmopolit, 1975 in
Berlin gestorben, hat keinen Blockbuster geschrieben, sondern
den Stoff von Romeo und Julia auf seine Essenz konzentriert.
Damals durch den Krieg, heute durch die Pandemie, sind die
Möglichkeiten, große Oper zu spielen, begrenzt. Blacher hat
sein Werk den Umständen der Zeit angepasst: Eine gute Stunde
Spieldauer, neun Musiker, zwei Hauptrollen, der Rest kann aus
dem  kleinen  Chor  besetzt  werden.  Ideal  also  für  einen  an
Corona angepassten Spielplan.

Blachers  Musik  gibt  sich  akribisch  konstruiert  und  völlig
unromantisch, erreicht aber mit einem „Minimum an Mitteln ein
Maximum  an  Wirkung“,  wie  der  Kritiker  Hans  Heinz
Stuckenschmidt  schrieb.  Die  strenge,  rhythmisch  betonte
Schreibweise erinnert an Paul Hindemith, aber auch an den
Esprit der französischen Sachlichkeit eines Darius Milhaud.
Zusätzlich  gebrochen  wird  die  Handlung  –  streng  nach
Shakespeare, aus dessen Drama Blacher den Text destilliert hat
– durch einen Chansonnier: Der singt einen Prolog und zwei
Songs nach Art von Kurt Weill, die bezeichnenderweise bei der
offiziellen Uraufführung der Oper in Salzburg 1950 weggelassen
wurden.

Ein pazifistisches Werk

Bemerkenswert für Manuel Schmitt ist, dass Blacher seine Oper
mitten  in  der  Kriegszeit  auf  einen  Text  des  Engländers
Shakespeare  geschrieben  hat  und  mit  einem  Friedensappell
beginnen lässt: „Zu Boden werft, bei Buß‘ an Leib und Leben,
die mißgestählte Wehr aus blut’ger Hand“, singt der Chor am
Anfang. „Heute ist schwer herauszulesen, dass die Oper unter
den damaligen Umständen ein pazifistisches Werk war“, ist sich
Schmitt sicher. Blacher lasse sie auch nicht mit dem Tod der
Liebenden  enden,  sondern  reflektiere  die  Auswirkungen  der



Liebe. Für Schmitt eine positive Auswirkung der Krise: Statt
der üblichen „großen“ Opern erlebten Werke eine Renaissance,
die vorher unbeachtet geblieben seien oder die man sich nicht
zugetraut habe. „Wir schlagen Kreativität aus der Krise.“

Schmitt  stört  es  überhaupt  nicht,  dass  er  derzeit  eher
unbekannte Opern – wie die von Mercadante, Marschner oder
jetzt Blacher – inszeniert. „Publikum und Ausführende schauen
unbelastet auf diese Stoffe. Wir können frei von Erwartungen
und Sehgewohnheiten die Stärken und Schwächen solcher Werke
aufdecken. Man wächst an den Vorlagen. Und ich bin sicher,
dass  die  Krise  ästhetisch  und  in  den  Spielplänen  Spuren
hinterlassen wird.“ So freut sich der Theatermann, dass er
seine nächste große Herausforderung in Gelsenkirchen bestehen
kann: Dort soll er demnächst Gioachino Rossinis Oper „Otello“
proben. Das bedeutet für ihn absolutes Heimatfeeling: „Wenn
ich sage, ich gehe nach Hause, dann meine ich das Ruhrgebiet.“

Die Online-Premiere von „Romeo und Julia“ am Samstag, 17.
April 2021, 19 Uhr, wird von einem Live-Chat mit Regisseur
Manuel  Schmitt  und  Dramaturgin  Anna  Grundmeier  begleitet.
Danach ist das Stück für sechs Monate – bis 17. Oktober –
kostenfrei online abrufbar. Unter der musikalischen Leitung
von Christoph Stöcker wurde es am 18. und 19. März aus sechs
Kameraperspektiven im Theater Duisburg aufgezeichnet.

Weitere Informationen zur Inszenierung hier und zum Stream auf
www.operamrhein.de

Fern  gerücktes  Märchen  mit
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Brisanz  für  die  Gegenwart:
Bizets  „Perlenfischer“
gelingen  am  Musiktheater  im
Revier
geschrieben von Werner Häußner | 21. November 2021
Sie könnte so romantisch sein, die melodramatische Geschichte
der  Priesterin  Leila  zwischen  dem  schwärmerischen  Jüngling
Nadir  und  dem  düsteren  Zurga.  Die  Liebe  könnte  siegen  am
weißen Strand von Maratonga, wo die schlanken braunen Leiber
der Perlenfischer in die Fluten tauchen, um die schimmernden
Kostbarkeiten aus der Tiefe des Meeres zu bergen.

Brennende Gegenwart: Bizets „Perlenfischer“ befragen in
Gelsenkirchen die tödlichen Folgen der neuen Sklaverei
in globalisierten Wirtschaftsstrukturen. Foto: Karl und
Monika Forster

Aber  auf  der  Gelsenkirchener  Bühne  treibt  Bernhard  Siegl
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exotische Pseudo-Romantik von Anfang an gründlich aus: Eine
bleigraue Folie verhängt das gesamte Portal. Dahinter sinkt,
nur in Umrissen wahrnehmbar, ein Mensch von oben in die Tiefe:
ein Taucher (Michael Bittinger). Und wenn das Vorspiel zu
Georges Bizets „Die Perlenfischer“ verklungen ist, fällt der
Blick  auf  schmutzige  Menschen,  die  in  einer  primitiven
Konstruktion aus Metallstangen, Holz und Wellblech schuften.

Es könnte eine Fischfabrik sein in einem Schwellenland. Frauen
formieren sich zu einer Demonstration („I don’t die for your
pearls“ heißt es auf einem Transparent) und werden von schwer
gerüsteten Sicherheitskräften brutal auseinandergetrieben. Das
Tränengas wabert, die Menschen werden bekämpft wie lästiges
Ungeziefer. Das sind starke, erschütternde Bilder, wie sie
selten gelingen.

Der  Regisseur  Manuel
Schmitt. Foto: Werner
Häußner

Der 30jährige Regisseur Manuel Schmitt, geboren in Oberhausen,
aufgewachsen in Mülheim an der Ruhr, studiert in München,
lässt  in  seiner  ersten  Regiearbeit  in  seiner  Heimatregion
keinen  märchenhaften  Anflug  zu.  Er  stellt  in  Kontrast  zu
Bizets Musik ein unverblümt hartes Drama auf die Bühne.



Gefährdet wie einst die Kumpel im Schacht

Die Perlenfischer sind zu einem gefährlichen Job gezwungen, in
dem sie zusammenstehen müssen wie einst die Kumpel im Schacht,
und  der  immer  wieder  Taucher  das  Leben  kostet.  Die  Toten
werden beim Initiationsritual Leilas hereingetragen, in jene
Meeres-Plastik-Folie gewickelt, die sich als eine dominierende
Metapher der Inszenierung herausstellt.

Schmitt schärft das Thema noch, indem er es durch zwei in
Pausen projizierte Interviews dokumentarisch zuspitzt: Saeeda
Khatoon, eine Mutter aus Pakistan, erzählt, wie sie – wie
viele andere Frauen – ihren 18jährigen Sohn 2012 beim Brand
einer  Textilfabrik  nach  einem  Terroranschlag  der
Schutzgeldmafia in Karatschi verloren hat. Der Prozess gegen
den Textilhersteller Kik auf Schadenersatz vor dem Landgericht
Dortmund  hatte  im  November  überregionales  Presseecho
ausgelöst; das Gericht wird im Januar 2019 seine Entscheidung
bekanntgeben. Khatoon gehört zu den vier Klägerinnen.

Lyrische Melodien – aggressive Chöre

Als  verlogen  entlarvt  wird  die  Kolonialromantik,  die  das
Libretto  von  Michel  Carré  und  Eugène  Cormon  unter
Kitschverdacht gestellt hat und damit der Rezeption des Werks
bis heute im Wege steht. Bizet ist nicht das Hula Hawaiian
Quartett und Nadirs berühmte Arie „Je crois entendre encore“
kein  Tenorvehikel,  sondern  eine  berührende  Insel
sehnsuchtsvoller  Innerlichkeit  in  einer  gänzlich
desillusionierenden  Wirklichkeit.  Der  Kontrast  der
weitgespannten Lyrismen Bizets zum Geschehen auf der Bühne
erweist sich so als scheinbar: Bizet kennt in aggressiven
Chören oder im gleichnishaften Sturm des zweiten Akts durchaus
zupackende Dramatik. Wenn sich seine Figuren in ihren Arien
nach  innen  wenden,  thematisieren  sie  den  Bruch  mit  ihrer
Realität, die es ihnen unmöglich macht, ein persönliches Glück
zu verfolgen.



Momente des Traums
und der Sehnsucht:
Stefan  Cifolelli
als  Nadir.  Foto:
Karl  und  Monika
Forster

Schmitt hat jedoch auch einen Blick für die Ambivalenz in
Bizets Drama. Denn die drei Protagonisten verfehlen je auf
ihre Weise ihre Verantwortung für die Perlenfischer: Bizet
hebt sie schon im Titel seiner Oper hervor, die eben nicht den
Namen  einer  individuellen  Hauptfigur  trägt.  Leila  ist  als
Priesterin  eine  metaphysisch  verankerte  Garantin  für  den
Schutz und das Überleben der Fischer – und daher ist der Bruch
ihres  Keuschheitsschwurs  für  die  Gemeinschaft  existenziell
bedeutsam.

Nadir als „sanfter“ Rucksack-Tourist

Zurga  als  gewählter  Anführer  ist  die  eigentlich  tragische
Figur  des  Dramas;  er  wird  zwischen  seinen  persönlichen
Gefühlen  und  seiner  politischen  Pflicht  zerrieben.  Die
Inszenierung  arbeitet  den  brennenden  Schmerz  der  inneren
Konflikte sensibel heraus, und Piotr Prochera verkörpert als
Darsteller packend unmittelbar den Zwiespalt zwischen Liebe
und Freundschaft, Eifersucht und Rachedurst, Willen zur Gewalt



und Streben nach dem hohen Ethos des Verzeihens. Schade, dass
seine Stimme am Premierenabend in der Folge einer schweren
Erkrankung nicht so recht mitspielen wollte – eine Ansage wäre
sinnvoll gewesen.

Nadir ist ein Außenseiter, der von den Gefahren des Meeres
wenig weiß. In Gelsenkirchen stößt er als Backpacker auf die
Gemeinschaft, zückt sogleich sein Handy und macht seine Kamera
bereit, als es mit der Einführung Leilas ein „exotisches“
Ritual zu fotografieren gibt. Er folgt ohne Rücksicht seinem
Begehren, bricht das Tabu, verbringt eine ekstatische Nacht
mit Leila, wird entdeckt – und versucht sich zu entziehen: Er
zeigt seinen Pass und man darf vermuten, dass er versucht, mit
seinem Handy die Botschaft seines Landes zu erreichen. Ein
Reflex auf den alternativen Tourismus, der sich „sanft“ gibt,
aber  gerade  durch  seine  Nähe  und  sein  vermeintliches
Verständnis  tief  in  die  andere  Kultur  eingreift.

Persönliche Tragödien werden nicht marginalisiert

So gelingt es der Regie, Bizets vermeintlich so fernen Tribut
an den Exotismus seiner Zeit ganz nahe an die Gegenwart zu
rücken,  bei  aller  Relevanz  des  Politischen  aber  die
persönlichen Tragödien nicht zu marginalisieren: Wenn Zurga am
Ende der Oper vor dem graublauen Wogen zusammensinkt, nehmen
wir  Anteil  am  Schicksal  eines  Menschen,  der  nur  in  einem
Moment  der  klassische  Eifersüchtige  in  einer  Dreiecks-
Konstellation der Liebe ist – ansonsten aber unter der Last
seiner Verantwortung zusammenbricht und dennoch noch zu einer
selbstlosen Tat fähig ist. Wie Schmitt das Finale inszeniert,
gewinnt  Bizets  Oper  eine  humane  Tiefendimension,  die  ihr
gemeinhin nicht zugetraut wird.



Dongmin Lee (Leila) und Piotr Prochera (Zurga). Foto:
Karl und Monika Forster

Bei Giuliano Betta ist die (original nicht erhaltene und daher
nachinstrumentierte) Musik Bizets unter den meisten Aspekten
in guten Händen: Mit dramatischem Instinkt erfasst sind die
Kontraste  zwischen  den  lyrisch-duftigen,  vielfältig
schattierten Piani und den scharf auffahrenden, aggressiven
Tuttischlägen  und  Chornummern,  die  der  Gelsenkirchener
Opernchor mit allem Glanz, aber manchmal auch überanstrengt
aussingt.

Die entrückten Arien Leilas und Nadirs, in denen südliche
Nächte und Natur mitklingen, sind melodieaffin ausgesungen und
atmen  leicht  und  weit.  Aber  das  Vorspiel  lässt  Betta  zu
zögerlich phrasieren und vergisst über den sinnlichen Melodien
die untergründige, drohende Bassfigur; auch im Lauf des Abends
fällt auf, dass er Details unter Bizets hinreißender Melodik
schwach belichtet. Und bei aller berechtigten Liebe zum Piano:
Manch ein Tremolo könnte fiebriger flirren, manche Hymne des
Blechs mit mehr Hingabe klingen.



Mehrere Gründe für den Erfolg

Als Nadir hat das Musiktheater im Revier Stefan Cifolelli
verpflichtet, der sonst viel an der Komischen Oper Berlin
singt. Sein Tenor zeigt sich, als er sich frei gesungen hat,
eher italienisch als französisch, überzeugend in dramatischen
Momenten, in der berüchtigten Arie in der Höhe vorsichtig
angesetzt  und  –  aus  dem  ehrbaren  Streben,  jeden  Druck  zu
vermeiden  –  nicht  ganz  lupenrein  in  der  Tongebung.  Kein
prinzipielles Problem offenbar – das Decrescendo in der Höhe
zeigt, dass Cifolelli seine Technik im Griff hat.

Symbolisch  geladene  Kostüme
verraten  viel  über  die
Figuren: Leila (Dongmin Lee)
wird von den Perlenfischern
zur Ikone stilisiert. Foto:
Karl und Monika Forster

Die Leila von Dongmin Lee ist nicht nur das ätherisch-passive
Wesen,  sondern  eine  junge  Frau,  die  sich  auch  gegen  die
versuchten  Übergriffe  des  Dorfältesten  Nourabad  (bass-
balsamisch: Michael Heine) wehrt und am Ende zu ihren Gefühlen
für  Nadir  steht.  Die  symbolisch  geladenen  Kostüme  Sophie
Rebles machen gerade ihre Entwicklung äußerlich deutlich: Sie
wird förmlich zur Ikone aufgeladen und flieht zuletzt im mit



(giftigem)  Blau  beschmierten  einfachen  Kleid  der
Perlenfischer.

Erneut hat Gelsenkirchen also mit einem Werk, das am Rand des
gängigen Repertoires steht, einen großen Erfolg eingefahren:
Der Beifall war stark, ein einsamer Buh-Rufer für die Regie
ändert daran nichts. Erfolgreich auch, weil mit Manuel Schmitt
eine Regietalent-Entdeckung gelungen ist; er wird auch 2019/20
wieder am Musiktheater im Revier inszenieren. Und erfolgreich,
weil es gelungen ist, Bizets so fern gerücktes exotisches
Märchen in ein brisantes Stück der Gegenwart zu verwandeln.

Weitere Vorstellungen: 27., 30. Dezember; 4., 19., 27. Januar;
17. Februar; 10., 24. März; 27. April 2019.
Info:
https://musiktheater-im-revier.de/#!/de/performance/2018-19/di
e-perlenfischer/
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