
Unauflösliche  Märchenwelt:
Oper  Köln  eröffnet  die
Spielzeit mit „Die Frau ohne
Schatten“
geschrieben von Werner Häußner | 21. September 2023

Daniela  Köhler  (Kaiserin)  und  Irmgard  Vilsmaier
Der(Amme).  (Foto:  Matthias  Jung)

Dem  früheren  Intendanten  des  Aalto-Theaters  Essen,  Hein
Mulders, ist mit der Strauss-Oper „Die Frau ohne Schatten“ zum
Spielzeitauftakt  ein  markantes  Statement  gelungen.  Die
Inszenierung von Katharina Thoma hat jedoch Leerstellen, die
auch  von  der  hervorragenden  Orchesterleistung  unter  Marc
Albrecht nicht verfüllt werden können.

Das üppige Orchester, die häufigen Verwandlungen, die Länge
und  die  fünf  extrem  anspruchsvollen  Hauptpartien:  Richard
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Strauss‘ und Hugo von Hofmannsthals „letzte romantische Oper“
über  ein  Zwischenwesen  aus  dem  Geisterreich,  das  keinen
Schatten  wirft,  ist  ein  dicker  Brocken  selbst  für  große
Bühnen. Im Staatenhaus, der Spielstätte der Oper Köln bis zur
hoffentlich  baldigen  Wiedereröffnung  des  Hauses  am
Offenbachplatz,  sind  häufige  Verwandlungen  oder  ein
technischer  Bühnenzauber  nicht  zu  realisieren.  So  macht
Johannes  Leiacker  die  Not  zur  Tugend:  Eine  Erhöhung,  aus
Schichten  geformt  wie  eine  geologische  Formation,  ganz  in
Weiß, in organisch verlaufenden Kurven, mit einem krönenden
Felsen – das war’s in Sachen Bühnenbild.

Das Gürzenich-Orchester sitzt weit gestaffelt rechts von der
Bühne: Der Klang ist weniger fokussiert als in einem Graben.
Dirigent Marc Albrecht lässt die Musiker diesen Raum nutzen:
Strauss‘ filigran verwobene Linien und Motive bündeln sich,
streben  massiert  zusammen,  spritzen  in  glitzernder  Gischt
wieder  auseinander,  entfalten  sich  frei  und  räumlich.  Die
wundervoll ausgekosteten Piano-Stellen tragen. Albrecht kann
die Musik großzügig aufblühen lassen, breitet ein leuchtendes
Spektrum  aparter  Klangfarben  aus,  baut  vom  zurückhaltenden
ersten bis zum pathossatten dritten Akt einen Spannungsbogen
auf,  der  sich  nicht  dynamisch  verausgabt,  bevor  er  die
Kulminationspunkte in der zweiten Hälfte des Abends erreicht.

Sinnlich und klug disponierte Musik

Die Musiker des Gürzenich-Orchesters können zeigen, was sie
drauf haben, ob Celli oder Celesta, die fünf Tuben oder Tamtam
und  chinesische  Gongs.  Aber  der  Raum  setzt  auch  Grenzen:
Blechbläsereinsätze  geraten  allzu  gerundet,  wo  sie  scharf
attackieren müssten, die Holzbläser gehen seltsamerweise immer
wieder  unter.  Trotzdem:  Albrecht  präsentiert  sich  als  ein
Strauss-Dirigent von Format, der diese „Frau ohne Schatten“ so
sinnlich wie klug disponiert und nicht an den knalligen Effekt
verrät.



Der  Kaiser  (AJ  Glueckert)  und  sein  Falke  (Giulia
Montanari).  (Foto:  Matthias  Jung)

Für die Sänger ist der Vorteil unüberhörbar: Sie müssen nicht
forcieren,  werden  vom  Orchester  nicht  übertönt,  auch  wenn
Albrecht die massive Wucht dieser vollkommenen Synthese des
Symphonischen  und  des  Dramatischen  auskostet.  Diese  Chance
nutzt AJ Glueckert als Kaiser. Er nimmt die Dramatik zurück,
legt  die  Partie  kantabel  an,  betont  so,  dass  dieser
romantische  Jäger  der  weißen  Gazelle,  die  sich  zur  Frau
verwandeln sollte, ein verträumter Held ist, dem Geisterreich
nicht zugehörig, aber zugetan. Der Stimme des Tenors kommt
dieser Ansatz sehr entgegen.

Die  Kaiserin  Daniela  Köhler  setzt  zu  Beginn  („Ist  mein
Liebster dahin …“) zu viel Vibrato ein und stört damit den
ruhigen  Fluss  der  Stellen  im  piano.  Doch  mit  zunehmend
bewusstem Stützen normalisiert sich das Schwingen des Soprans,
der substanzvoll, leuchtend und sich in den typischen weiten
Strauss-Phrasen  blühend  aufschwingt.  Köhler  verkörpert  die
zentrale Figur dieser Inszenierung: Das Streben nach einem
Schatten führt sie in die Welt einfacher Menschen, in der sie



mehr und mehr erkennt, wie Empathie und Zuwendung das Leben
menschlich machen – und der Schatten steht ja als Symbol nicht
nur  für  weibliche  Fruchtbarkeit,  für  die  Erweiterung  der
Person  in  die  Welt  hinein,  sondern  für  die  ambivalente
menschliche Existenz, die auch Schmerz, Opfer und Tod umfasst.
Im Kontakt mit dem Färber Barak und seiner unverbrüchlich
naiven  Bereitschaft,  Schattenseiten  anzunehmen  und  zu
ertragen, erkennt sie, was es bedeutet, als Mensch zu fühlen
und zu handeln. Deutlich wird ihr Wandel in einer berührenden
Szene  im  zweiten  Akt,  als  sie  dem  erschöpften  Barak  den
Schweiß von Stirn und Füßen wäscht.

Kampf mit vokalen Herausforderungen

Die  Hierarchie  ist  klar:  Oben  steht  die  Kaiserin
(Daniela Köhler), unten die Färberin (Lise Lindstrom),
dazwischen die Amme (Irmgard Vilsmaier). Foto: Matthias
Jung.

Auch die Färberin gestaltet ihre Rolle als einen Lernprozess:
Lise  Lindstrom  kämpft  nicht  nur  mit  der  Armut,  mit  den
Zumutungen der drei versehrten Brüder im Haushalt (Insik Choi,



Christoph  Seidl,  Ralf  Rachbauer),  sondern  auch  mit  ihren
unerfüllten  Wünschen.  Die  bunten  Kleider,  die  ihr
Kostümbildnerin  Irina  Bartels  verpasst,  stehen  für  ein
Lebensbegehren, das die Färberin im Mutterglück sucht, und für
das Streben nach Anerkennung in einem Haus, in dem sie als
„Weib“ abgewertet und lediglich „gehegt und gefüttert“ wird.
Beide, der Färber und seine Frau, lernen, sich zu achten und
Liebe aus gegenseitigem Respekt zu gewinnen.

Lindstrom kämpft aber auch mit den vokalen Herausforderungen:
Ihr  Sopran  leidet  unter  übermäßigem  Vibrato.  Spitzen-  und
andere  im  Metrum  bedeutende  Töne  werden  überstark
herauskatapultiert, während Linien unterbelichtet bleiben und
nicht  kontinuierlich  durchgestützt  werden.  Die  flackernde
Tonproduktion lässt die Farben der Stimme verblassen und stört
eine  saubere  Artikulation.  Anders  der  Färber  von  Jordan
Shanahan: Er singt verständlich, bildet den Klang füllig und
sonor, ist auf entspannten Fluss bedacht.

Als Amme hat Irmgard Vilsmaier eine Reihe exponierter Momente,
in denen sie stimmlich alles geben muss. Als alte Dame mit
Stock, altbackenem Hütchen und einem großmütterlich schwarzem
Kostüm mit weißen Handschuhen steht die Amme zwischen dem
cleanen,  gestylten  Weiß  der  Geister  und  der  realistisch
farbvielfältigen  Welt  der  Menschen.  Die  „schwarz-weiße
Schlange“ wirkt enthoben und mutiert zum Symbol, wenn sie im
zweiten  Akt  als  Spinne  in  einem  projizierten  Netz  den
Schlaftrunk für Barak bereitet, auf dass der verführerische
Jüngling  als  Preis  für  den  Schatten  ungestört  für  die
Färbersfrau  verfügbar  sei.  (Bryan  Lopez  Gonzalez  sieht
blendend  aus,  bewältigt  die  Rolle  aber  mit  müden  und
mühevollen Tönen unbefriedigend). „Was Menschen bedürfen, du
weißt es zu wenig“ sagt ihr die Kaiserin: Die Amme konnte die
Entwicklung ihres Schützlings nicht mitvollziehen. Stimmlich
wie  szenisch  bleibt  Irmgard  Vilsmaier  mit  herben  und
gleißenden Tönen präsent, bis sie von der machtvollen Stimme
des Boten (Karl-Heinz Lehner) aus dem Geisterreich verstoßen



und bewegungslos hinausgefahren wird.

Zwischen Phantastik und Sozialrealismus

Der  Vorzug  der  Inszenierung  von  Katharina  Thoma  ist,  den
Personen den erzählerischen Raum zu öffnen, soweit die Berg-
Insel Leiackers es zulässt. Doch wohin mit dem Märchenhaften
der „Frau ohne Schatten“, mit dem Symbolismus? Der Falke ist
lediglich  eine  aparte,  rot  leuchtende  Erscheinung  (Giulia
Montanari), aber die Nachtwächter (Sinhu Kim, Yongmin Kwon,
Michael Terada) dürfen in schwarzen Priestersoutanen über die
Bühne schreiten und ihren Sinnspruch in magischen Strauss-
Choralklängen  verkünden.  Und  wohin  mit  dem  anfechtbaren
Frauenbild oder gar dem Immanentismus von Richard Strauss, der
seltsam  quer  zu  den  transzendierenden  „romantischen“
Bestrebungen des Hoffmannsthal-Librettos steht? Dafür bietet
Thoma keine plausible Lösung.

Die Regisseurin, Wunschkandidatin von Intendant Hein Mulders,
gestaltet in den ersten beiden Aufzüge weitgehend die Story
aus,  nutzt  Georg  Lendorffs  Projektionen,  um  erzählerischen
Realismus  aufzubrechen,  setzt  aber  mit  dem  Verteilen  und
Verpacken  von  Altkleidern  szenische  Markierungen,  die  sich
erst  im  dritten  Aufzug  auflösen:  Jetzt  wird  verständlich,
warum vorher schon Kinder die Fetzen und Lumpen von der Bühne
geräumt haben. Alttextilhändler Barak ist am Werk! Doch jetzt,
nach  der  videogesättigten  Katastrophe  am  Ende  des  zweiten
Aufzugs,  wird  ein  Lebloser  von  Sanitätern  abtransportiert,
bevölkern Kinder und Erwachsene die Stufen wie Migranten den
Strand von Lampedusa.

Gleichzeitig  kriechen  fantastische  Lemuren  am  Bühnenrand
entlang, die später die Amme hinausfahren werden. Die Kaiserin
hat ihr Geisterweiß verloren und tritt in fraulichem Gewande
auf, der Fels, an dem der Kaiser bereits in ununterscheidbarem
Grau angeklebt war, zerbricht. Übermächte und Sozialrealismus
vermischen sich, ohne dass eine Sinn-Synthese geboren würde.
Katharina  Thomas  Inszenierung  verpufft.  Was  bleibt,  sind



szenische Bilder und das Gefühl, diese unzeitgemäße „Frau ohne
Schatten“  beharre  starrköpfig  in  einer  unauflösbaren
Märchenwelt.

Weitere  Vorstellungen  am  23.,  29.  September,  3.,  8.,  11.
Oktober.
Info:
https://www.oper.koeln/de/programm/die-frau-ohne-schatten/6547

Rätselhafter  Ausklang:
Strauss‘  „Alpensinfonie“  in
der Philharmonie Essen
geschrieben von Werner Häußner | 21. September 2023
Aufführungen  der  „Alpensinfonie“  von  Richard  Strauss  sind
stets  ein  herausforderndes  Ereignis:  Gebraucht  wird  ein
Riesenorchester und ein Dirigent, der die Klangmassen nicht
nur  wuchtig  und  monumental  ausspielt,  sondern  gliedert,
staffelt und zügelt.

Marc  Albrecht  versuchte  mit  dem  Nederlands  Philharmonisch
Orkest in der Philharmonie Essen sein Bestes: Er hielt die
Dynamik im Zaum, damit die Höhepunkte wirken. Er nahm die
lautmalerischen und die effektvollen Stellen zurück, damit das
Werk  nicht  allzu  sehr  zu  einer  tönenden  Gebirgspostkarte
verkommt.

Vor  allem  aber  konnte  er  zeigen,  dass  Strauss  nicht  bloß
gewaltige Filmmusik geschrieben hat, sondern die literarischen
Naturbilder im Sinne der Romantik aufzufassen sind: Aus der
tonal verdunkelten Tiefe steigt der musikalische „Wanderer“
auf zu leuchtend ungebrochener C-Dur-Vollkommenheit, um sich

https://www.revierpassagen.de/16497/ratselhafter-ausklang-das-nederlands-philharmonisch-orkest-mit-strauss-alpensinfonie-in-der-philharmonie-essen/20130316_1436
https://www.revierpassagen.de/16497/ratselhafter-ausklang-das-nederlands-philharmonisch-orkest-mit-strauss-alpensinfonie-in-der-philharmonie-essen/20130316_1436
https://www.revierpassagen.de/16497/ratselhafter-ausklang-das-nederlands-philharmonisch-orkest-mit-strauss-alpensinfonie-in-der-philharmonie-essen/20130316_1436


dann  Stürmen  und  Gewittern  zu  stellen  und  in  einem
rätselhaften  Cluster  in  der  Tonart  b-Moll  die  Wanderung
„ausklingen“  zu  lassen.  Die  „Nacht“,  die  sich  am  Ende
einstellt,  ist  nicht  mehr  romantisch-samten,  sondern
irritierend  dunkel;  das  b-Moll  des  Nebels  lässt  sie
undurchsichtig  werden.

Wer die Sinfonie vom Ende her betrachtet, fragt sich, ob die
filmischen Schauplatz-Bezeichnungen der Sätze nicht eher ihren
Sinn verschleiern als erhellen. Und es schleicht sich ein
Verdacht  ein,  den  der  Komponist  Helmut  Lachenmann  einmal
geäußert  hat:  Dass  Strauss  hier  näher  an  Mahler  und
Schostakowitsch rückt, als die Bewunderer und Verächter des
umstrittenen Werks wahrnehmen. Albrechts Verdienst war es, die
Sprödigkeiten nicht zum samtenen Klang zu glätten, sondern als
Ausdrucks-Ausrufezeichen  stehen  zu  lassen.  Reibungslose
Schönheit hatten die Niederländer nicht im Sinn. Andererseits
will Albrecht auch das Illustrative, das Vordergründige nicht
leugnen. Aber die „gespenstische Emphase“, die Lachenmann in
dieser Musik vernehmen will, macht er greifbar.

Einige  Besucher  des  Pro-Arte-Konzerts  wollten  sich  der
Wanderung nicht aussetzen. Sie ließen sich in der Pause die
Mäntel  geben  und  begnügten  sich  mit  Beethovens  Viertem
Klavierkonzert  –  wohl  in  der  Meinung,  diese  Musik  sei
tiefgründiger  oder  verständlicher  als  der  Strauss-Brocken.
Irrtum: Sie ist nur vertrauter. Alexei Volodin spielte mit
lockerer, eleganter Hand, klassizistischer Noblesse, Detail-
Aufmerksamkeit  und  emotionaler  Betroffenheit,  vor  allem  im
mittleren  Satz,  den  er  gemeinsam  mit  dem  Dirigenten  zum
expressiven Adagio verlangsamte. Über den Gebrauch des Pedals
und die saloppe Präzision mancher Stelle ließe sich streiten;
ebenso über das überdrehte Tempo in der Chopin-Zugabe.



Ahnung  und  Geheimnis:  Franz
Schrekers  „Der  Schatzgräber“
in Amsterdam
geschrieben von Werner Häußner | 21. September 2023
Den großen Schatz, des Lebens Hort, alles Sehnens Ziel: Elis,
der Schatzgräber, grüb‘ ihn gern. Doch: Was dieser Schatz auch
sei, Franz Schreker lässt den Zuschauer seiner Oper mit dem
Rätselwort  allein.  Ein  typischer  Zug  der  Zeit  und  seiner
selbst  geschriebenen  Libretti:  Der  Komponist,  der  zwischen
1915  und  1933  zu  den  Stars  des  deutschen  Musiktheaters
gehörte,  hüllt  seine  Sujets  gerne  in  Ahnungen,  gibt  dem
deutenden Geist Raum, lädt dazu ein, ihnen ihr Geheimnis zu
entreißen. Wer es zu greifbar zu erklären strebt, bleibt im
Geflecht  der  Symbole,  der  Traumbilder,  der  raunenden
Andeutungen  hängen.

Ob „Der singende Teufel“ oder „Irrelohe“, ob „Der ferne Klang“
oder „Die Gezeichneten“: Franz Schrekers Werke fordern den
beherzten Interpreten. John Dew war das in seinen guten Jahren
in Bielefeld; Hans Neuenfels hat mit „Die Gezeichneten“ in
Frankfurt  vor  dreißig  Jahren  ein  Schlüsselwerk  der  immer
wieder stockenden Schreker-Wiederentdeckung geschaffen. Andere
folgten,  so  Martin  Kušej  2002  mit  den  Stuttgarter
„Gezeichneten“, aber auch Klaus Weise in Bonn mit „Irrelohe“.
Jetzt hat sich Ivo van Hove in Amsterdam an „Der Schatzgräber“
gemacht und ist mit seinem Team – Jan Versweyveld (Bühne und
Licht), An D’Huys (Kostüme) und Tal Yarden (Video) aufrichtig
gescheitert.

Van  Hove  ortet  Schrekers  1920  uraufgeführte  Oper  im
künstlichen  Realismus  eines  Raumes,  der  Märchenbuch-Skizze
oder minimalistische Filmkulisse sein könnte: Ein Dreieck aus
Holz  öffnet  sich  in  weitem  Winkel  zum  Zuschauer  hin.  Die
beiden Schenkel tragen je eine hausförmige Öffnung, durch die
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sich  Schauplätze  wie  Puppenhäuser  schieben:  Kneipe,  Hütte,
Todeskammer,  Tribüne,  Palast.  Stets  bleibt  das  „Spiel“
bewusst; Illusion soll nicht keimen.

"Der  Schatzgräber"  in
Amsterdam: Szenenbild. Foto:
Monika Rittershaus

Aber die feine Balance zwischen der nacherzählten Handlung und
einem der Realität entschwebenden, halb träumerischen, halb
symbolischen Spiel gerät immer wieder aus dem Gleichgewicht:
Dann kommen die Szenen daher wie handwerklich routiniert am
Libretto entlang inszeniert. Und der hybride Realismus der
Bühne erweist sich als Falle, aus der auch die Videos keinen
Ausweg bieten. Ihre „Herr der Ringe“ – Ästhetik, vermischt mit
explodierendem kosmischem Farbennebel und softig beleuchteter
nackter Haut, funktioniert anders als im Kino in der Oper nur
schwer: Die Träume der Hauptfigur Els, einer Mischung aus
traumatisiertem Missbrauchsopfer, männermordenden Besessenen,
jugendstilhaftem  Symbolweib  und  wagnerischer  Erlösungs-  und
Liebesikone sind zu konkret: Man könnte meinen, es gehe um
guten Sex und glückliche Familie.
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Videos  in  "Herr-der-Ringe-
Ästhetik":  Schrekers
"Schatzgräber" in Amsterdam.
Foto: Monika Rittershaus

Unter  all  den  zauseligen  gesellschaftlich  Gestrandeten  und
eleganten  Anzugträgern,  mit  denen  Hove  das  Schreker’sche
Figurenkabinett  bevölkert,  gelingen  jedoch  beeindruckende
Einzelstudien: Graham Clark verkörpert mit seinem nach wie vor
unverwechselbar  schneidenden  Charaktertenor  den  Narren  als
hinkenden alten Mann mit Witz und Wehmut. Wund vom Leben hat
er sich längst der Gesellschaft bei Hofe entfremdet. Er weiß,
dass ihm die Liebe versagt ist, gewinnt aber aus Erkenntnis
Stärke. Er scheint die Fäden, wenn auch nicht zu ziehen, doch
zu kennen: ein „Loge“ des Symbolismus.

Manuela  Uhl  als  Els  in
Schrekers  "Der
Schatzgräber".  Foto:  Monika
Rittershaus

Manuela Uhl hat die Figur, die weibliche Attraktion und die
Spiel-Erfahrung,  um  die  Els  glaubhaft  zu  verkörpern.  Das
Vibrato  ihres  Soprans  schlägt  diesmal  weniger  schwer  als
sonst, die Höhe gleißt, das Zentrum strahlt klangsatt, die
Artikulation bleibt immerhin nicht ständig auf der Strecke.
Für die Sängerin ein starker Abend. Raymond Very kommt mit der
kraftraubenden Partie des Elis stimmlich zurecht; könnte aber
eine Szene wie die Liebesnacht differenzierter gestalten statt
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stämmig durchzustehen. Er hat glückliche Momente, aber auch
manchen „Durchhänger“, der wohl auch der unentschiedenen Regie
zuzuschreiben ist. Andere Darsteller sind herausgefordert, in
kurzen, manchmal nur episodischen Momenten alles zu geben,
etwa Gordon Gietz als Albi oder Andrew Greenan als Wirt. Nur
Tijl Faveyts als König und Kay Stiefermann – der Wuppertaler
„Holländer der vergangenen Spielzeit – als Vogt haben etwas
mehr Raum, Charakter zu entwickeln.

Im  Orchestergraben  lässt  Marc  Albrecht  Schrekers  magische
Klänge glitzern und gleißen. Er betont den schwankenden Boden
einer aufgelösten Tonalität, indem er Reibungen ausmodelliert,
die  irisierenden  Harmonien  leuchten  lässt.  Das  Nederlands
Philharmonisch Orkest folgt seinen Impulsen en détail, mit
Finesse in den dynamischen Valeurs und, wo gefordert, in der
weit  ausholenden  Phrasierung  ebenso  wie  im  ziselierten
solistischen Engagement. Alan Woodbridges Chor steht dem nicht
nach: Musikalisch ein durch und durch überzeugender Schreker!


