
Oper  Frankfurt:  Verdi-Herbst
mit „Les Vêpres Siciliennes“
glanzvoll eröffnet
geschrieben von Werner Häußner | 5. September 2013
Ein Schuss peitscht durch die Stille, noch vor der Ouvertüre.
Ein junger Mann fällt und wird hastig weggeschleppt. Die Musik
setzt  ein,  düster  timbriert,  mit  einem  unheilvoll  dumpfen
Doppelschlag. Er wird in der Oper immer wieder aufklingen, bis
Schüsse  und  ein  jäher,  knapper  Orchesterschlag  das  Drama
beenden.

Die Oper Frankfurt hat ihre Spielzeit – und den Verdi-Herbst
dieses  Jubiläumsjahres  –  mit  der  Wiederaufnahme  von  „Les
Vêpres Siciliennes“ eröffnet. Ein selten gespieltes Werk, mit
dem Verdi 1855 während der Pariser Weltausstellung an der
Opéra in Konkurrenz zu den „Klassikern“ der Grand Opéra trat.
En  Werk,  dessen  Dimensionen  und  Ansprüche  einer  breiten
Rezeption  im  Wege  standen.  Aber  in  seiner  psychologischen
Differenzierungskunst  steht  Verdi  in  der  „Sizilianischen
Vesper“ auf der Höhe, die er mit „Rigoletto“ und „La Traviata“
erreicht und mit dem vier Jahre später entstehenden „Ballo in
maschera“ perfektioniert hat.
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Der Despot und der
Revoluzzer:  Quinn
Kelsey  und  Alfred
Kim  in  „Die
sizilianische
Vesper“  in
Frankfurt.  Foto:
Thilo  Beu

In Frankfurt hat Jens-Daniel Herzog inszeniert. Er lässt sich
nicht auf Schauplatz und Zeit ein – Sizilien 1282, während der
Gewaltherrschaft von Charles d’Anjou –, sondern arbeitet die
Grundkonflikte des Stücks heraus, die mit den historischen
Abläufen sowieso kaum etwas zu tun haben: Eine traumatische
Vater-Sohn-Beziehung,  eine  Liebe  im  Spannungsfeld  von
politischer  Kumpanei  und  zärtlicher  Verinnerlichung,  eine
Auseinandersetzung von gesellschaftlichen Gruppen, getrieben
von  einem  machtbewussten  Regenten  und  einem  fanatischen
Freiheitskämpfer.

Den Schauplatz definiert Mathis Neidhardt mit seiner Bühne,
dominiert von einem Hochhaus im Stil der sechziger Jahre. Der
schwarzpolierte Stein des Erdgeschosses, der goldene Beschlag
der Eingangstür erinnern an den aufwändigen, dennoch billig
wirkenden  Protz  sozialistischer  Repräsentationsbauten,  aber
auch  den  stillosen  Aufwand  der  Wirtschaftswunderland-



Architektur.  Vor  dem  Haus  wird  im  kalten  Schein  einer
Neonlampe der Mord verübt. In der Ouvertüre huschen Menschen
vorbei, stellen mit gehetztem Blick nach links und rechts ein
Grablicht auf, legen Blumen ab, kleben das Bild des Ermordeten
an den Marmor. Eine alte Frau wir vorbeigeführt, verharrt
erschüttert vor dem Bild. Eine Moment, der uns an ähnliche
Szenen aus den Bürgerkriegen dieser Welt denken lässt, ob
Kosovo oder Afghanistan.

Herzog lässt in seiner Inszenierung, die zu seinen genauesten
und scharfsichtigsten gehört, konkrete historische Andeutungen
weg. Die Herren, die in geschmacksarm modischen Anzügen das
Serviermädchen belästigen, könnten ihren Espresso im Sizilien
der  sechziger  Jahre  oder  am  Rand  der  französischen
Studentenrevolte  nippen.  Ihre  Gegner,  dunkel  und  einfach
gekleidete  Menschen,  stellen  sich  mit  ihren  Fahrrädern  in
einer  Front  auf.  Herzog  versteht  es,  die  lauernde
Konfrontation  in  einem  kraftvollen  Bild  einzufangen.

Jens-Daniel Herzog erschließt die komplexen Charaktere

Die  Inszenierung  des  Dortmunder  Opern-Intendanten  ist  kein
vordergründiges Polittheater: Herzog erschließt die komplexen
Charaktere  von  Verdis  Figuren  in  szenisch  außerordentlich
dichten Konstellationen. Guy de Montfort ist der Gouverneur
des  besetzten  Landes,  ein  Machtmensch,  rasch  in  der
Entscheidung,  knallhart  in  der  Umsetzung.  Seine  klar
strukturierte Welt beginnt zu bröckeln, als er in einem Brief
erfährt,  dass  der  kleine  Revoluzzer  Henri  sein  Sohn  ist,
geboren von einer von ihm vergewaltigten Sizilianerin. Von
diesem Moment an spürt Montfort die innere Leere; er lässt
seine verdrängte Sehnsucht nach Zuneigung zu – die Suche nach
einem  „Menschen“,  die  Verdi  zwölf  Jahre  später  in  König
Philipp im „Don Carlo“ so bewegend darstellen sollte.

Quinn Kelsey macht mit den Farben seines ausgewogenen, sicher
geführten Baritons die innere Welt Montforts deutlich: Er ist,
wie  die  anderen  Hauptfiguren  dieses  Verdi-Dramas,  kein



einschichtiger  Charakter.  Er  leidet  an  der  Einsamkeit  des
Herrschenden und kann sie nicht überwinden: Im vierten Akt
erzwingt er von seinem Sohn mit seinen vertrauten Machtmitteln
das öffentliche Bekenntnis zu ihm als Vater. Verdi gibt ihm
einen Zug ins Tragische: Montfort ist, innerlich angerührt und
„bekehrt“, bereit zur gesellschaftlichen Versöhnung.

Doch die verhindert ein Anderer, der sich zunehmend verhärtet:
Jean de Procida, aus dem Exil zurückgekehrt, besingt in seinem
Auftritt innig und voll Pathos seine Heimat. In der Bass-Arie,
einer der schönsten Verdis, nimmt man ihm eine ehrliche, tief
empfundene Verbundenheit mit seinem Land ab. Später mutiert er
zu dem, was Verdi als „gewöhnlichen Verschwörer … mit dem
Dolch in der Hand“ beschreibt.

Unversöhnliche  Fronten:
Jens-Daniel  Herzogs  kluge
Inszenierung  von  Verdis
„Sizilianischer  Vesper“  in
Frankfurt. Foto: Thilo Beu

Procida spitzt den Konflikt zu, schürt die Gewaltbereitschaft,
opfert jede menschliche Regung seiner politischen Mission. Wer
persönliche Gefühle zulässt, ist Verräter: Henri, weil er sich
außerstande sieht, seinen Vater einem Mordkomplott zu opfern.
Hélène, weil ihre Hochzeit mit Henri nicht als politisches
Kalkül sieht und mit ihrem Ja nicht das Stichwort für eine
blutige Erhebung geben will. Kihwan Sim gestaltet diesen Weg
ins Unmenschliche mit einer sonoren Stimme, deren schneidende



Härte gut zum Charakter Procidas passt. Doch Sim vergisst
nicht, dass Verdi den Typ des „basso cantante“ vor Augen hatte
– anders als Raymond Aceto in der Premierenserie des „Vêpres
Siciliennes“ im Juni, der zu wenig auf Linie sang, zu rau
intonierte.

Verdi hat die Entwicklung der großen historischen Oper in
Paris  genau  beobachtet  und  ihre  musikalischen  und
dramaturgischen Errungenschaften für sich zu nutzen gewusst.
Aber er blieb bei seinem Interesse an den Leidenschaften und
seelischen Konflikten und hat unter diesem Aspekt das Libretto
Eugène Scribes mehrfach kritisiert. Henri und Hélène wirken in
der klugen Sichtweise Herzogs nicht als Liebespaar, sondern
zunächst als Verbündete in der Opposition. Ein Liebesduett
gibt  es  nicht,  doch  Verdi  gibt  vor  allem  Henri  den
musikalischen Raum zu verzweifelter Leidenschaft und spitzt
damit den dritten und vierten Akt ungeheuer spannungsreich zu:
ein idealistischer Junge, zerrissen zwischen den väterlichen
Ansprüchen, der Liebe zu Hélène und der patriotischen Pflicht,
seine Heimat zu befreien.

Burkhard Fritz lässt diese ausweglosen Konflikte mitfühlen: Er
gibt der Figur bis ins mimische Detail hinein Konturen, setzt
einen kraftvollen, technisch versierten Tenor ein, der in der
schwierigen  Partie  die  gestalterische  Herausforderung
meistert. Vor ihm hat Alfred Kim den Henri gesungen, mit mehr
italienischem  Schmelz,  Legato-Leidenschaft  und  hinreißender
Attacke. Fritz hat nicht die satte, schmeichelnde Höhe seines
Vorgängers,  wird  beim  Aufstieg  in  die  obere  Lage  gerne
schneidend  spitz,  kann  aber  mit  seiner  überzeugenden
psychologischen  Durchdringung  der  Figur  alles  wieder
wettmachen.



Elza van den Heever (Hélène)
und  Quinn  Kelsey  (Guy  de
Montfort). Foto: Thilo Beu

Mit Elza van den Heever kann Frankfurt die hybride Rolle der
Hélène mit einer weltweit gefragten Sopranistin besetzen. Die
Südafrikanerin  gehörte  bis  Ende  vergangener  Spielzeit  dem
Ensemble  an  und  ist  jetzt  –  nach  ihrem  Debut  an  der
Metropolitan Opera New York – freischaffend tätig. Hélène ist
keine  der  duldenden  Heroinen  Verdis,  trägt  eher  die  Züge
starker  „Macherinnen“  wie  Abigaille  oder  Odabella.  Ihre
solistischen  Selbstäußerungen  sind  merkwürdig  distanziert.
Weder das gleichnishafte Revolutionslied des ersten noch der
schillernde Boléro des fünften Akts sprechen über sie selbst.
Traumatisiert vom Mord an ihrem Bruder dringt sie erst im
fünften  Akt,  zerrissen  von  der  Liebe  zu  Henri  und  der
Solidarität  mit  ihren  Kampfgefährten,  zu  ihrer  seelischen
Mitte vor. Zu spät: Im losbrechenden Aufruhr verlieren die
Liebenden ihr Leben.

Van den Heever durchmisst ihre technisch anspruchsvolle Partie
mit Bravour, die sie von einer lodernd-aggressiven Cabaletta
über  psychologisch  feinnervige  Ensembles  zum
Koloraturfeuerwerk  des  berühmten  „Boléro“  führt,  ein
Schaustück  vokaler  Geläufigkeit,  das  eher  der  Sphäre  des
kapriziösen Oscar aus dem „Ballo in maschera“ nahesteht.

Beispielhafte Verdi-Inszenierungen

Frankfurt wählte die kaum gespielte fünfaktige französische



Originalfassung,  allerdings  ohne  die  melodienreiche,  fast
halbstündige  Ballettmusik,  und  setzte  damit  wieder  einmal
Maßstäbe in der deutschen Opernlandschaft. Das war auch dem
engagierten  Orchester  zu  verdanken,  dem  Pablo  Heras-Casado
genau  die  atmende  Phrasierung,  differenzierte  Dynamik  und
melodische Intensität abverlangte, die Verdis Musik spannend
und vielfarbig machen.

Der 35jährige Spanier hat sich mit diesem Frankfurter Debut
nachhaltig  als  Verdi-Dirigent  empfohlen,  dem  man  gerne
wiederbegegnen möchte. Die derzeit laufende Vorstellungsserie
dirigiert Giuliano Carella, nicht ganz so differenziert im
Detail  und  flexibel  im  Tempo,  aber  ebenso  mit  Gespür  für
Verdis orchestrale Farben und glühende Expression. Dem Chor,
für seine umfangreiche Aufgabe von Matthias Köhler bestens
präpariert, würden deutliche Zeichen vom Pult her gut tun:
Verdis rhythmisch kantig geschnittene Einsätze sotto voce und
a cappella gelangen nicht überzeugend.

Mit „Les Vêpres Siciliennes“ hat Frankfurt neben einem immer
wieder bewegenden „Don Carlo“ in David McVicars Regie und
einem  szenisch  wie  musikalisch  hochkarätigen  „Ballo  in
maschera“ von Claus Guth eine beispielhafte Verdi-Inszenierung
im Repertoire; ein Nachweis der Leistungsfähigkeit des Hauses,
das unter seinem Intendanten Bernd Loebe in die europäische
Spitzengruppe  aufgerückt  ist.  Dass  ein  solches
Erfolgsunternehmen  mit  Kürzungen  bedroht  wird,  ist  ein
weiterer Beweis für die desolate Kulturpolitik in Deutschland,
das von Rostock bis Halle, von Dessau bis Wuppertal derzeit
drauf und dran ist, sein kulturelles Kapital im Bereich des
Theaters zu verspielen. Das ist kein Krisen-Management, das
ist die pure Leichtfertigkeit.

 



Festspiel-Passagen  VII:
Salzburg  –  Mit  der
Zauberflöte ins Labyrinth
geschrieben von Werner Häußner | 5. September 2013

Mandy  Fredrich
(Königin  der  Nacht)
und  Julia  Kleiter
(Pamina)  in  der
Salzburger
"Zauberflöte". Foto:
Monika Rittershaus

Der  siebenfache  Sonnenkreis  ist  eine  Mischung  aus
Baustellenlampe  und  Hirnschrittmacher,  mit  einem  Schlauch
offenbar  direkt  mit  Sarastros  Hirn  verbunden.  Der
Weisheitstempel  besteht  aus  lauter  Türen,  mit  kryptischen
Buchstaben  bezeichnet.  Sarastro  und  die  Königin  der  Nacht
balgen  sich  am  Ende  um  das  technische  Gerät,  während  die
jungen  Leute  den  Kinderwagen  Papagenos  und  Papagenas
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hinterherlaufen.  Familienidylle  statt  Weisheitslehre?

Jens-Daniel Herzog, der Dortmunder Operndirektor, hat sich mit
der „Zauberflöte“ bei den Salzburger Festspielen vorgestellt –
wie  so  viele  andere  ein  Import  aus  des  neuen  Intendanten
Alexander Pereiras Zürcher Zeit. Und seine Botschaft scheint
zu sein: Leute, nehmt den ganzen Zauber nicht so wichtig. Das
ist ein dürftiges Ergebnis.

Sicher lassen sich bei der „Zauberflöte“ die Tiefenschichten
in  Emanuel  Schikaneders  einzigartigem  Libretto  ausblenden,
lässt sich das unterhaltsame Abenteuerstück aus der Wiener
Vorstadt hervorkehren. Aber Herzog stellt sich – so jedenfalls
in  einem  Interview  im  Programmbuch  –  auf  die  Seite  Susan
Sontags und ihre Ablehnung, in einem Kunstwerk einen „Subtext“
zu ergründen. Sontag propagiert die postmoderne Beschränkung
auf die pure Sinnlichkeit und den Primat der individuellen
Erfahrung,  die  sie  in  einer  Interpretation  eingeschränkt
sieht.

Das Gegenteil ist jedoch der Fall. Bei einem so komplexen
Kunstwerk wie der Oper ist der Verzicht auf eine schlüssig
ausgearbeitete,  pointierte  Deutung  gleichzusetzen  mit  dem
Verharren an der Oberfläche. Das mag durchaus sinnenfroh und
unterhaltsam  sein,  ermöglicht  aber  keine  ästhetische
Erfahrung,  sondern  verhindert  sie.  Der  Verzicht  auf  einen
Standort  –  den  der  Regisseur  einnehmen  muss  –  lässt  den
Zuschauer irgendwohin treiben statt ihn herauszufordern, die
eigene Position zu suchen und einzunehmen.

Herzog ist natürlich viel zu klug, um die postmoderne Falle
zuschnappen zu lassen, aber er konnte sich ihren Fangzähnen
doch nicht ganz entwinden. Die Zauberflöte, die in seiner
Inszenierung den Prinzen Tamino vor den wölfischen Ungeheuern
rettet,  war  bei  ihm  zumindest  verstimmt.  Hätte  er  sich
konsequenter auf die Gegensätze des Stücks eingelassen, hätte
er die naive, aber zutiefst menschliche Welt des Papageno über
das putzige Dreirad-Lieferwägelchen und die Vogelfedern hinaus



geführt,  wäre  auch  das  Potenzial  von  Bühnenbildner  Mathis
Neidhardts Felsenreitschul-Imitation zu erschließen gewesen.
Denn  das  Versteckspiel  mit  verschiebbaren  Kästen  nach  Art
eines Türen-Klapp-Boulevardkrimis brachte nicht viel.

Markus  Werba  (Papageno)
schiebt  sein  Vogel-Mobil
weg.  Foto:  Monika
Rittershaus

Die  Salzburger  „Zauberflöte“  war  nicht  wegen  Herzogs
Inszenierung mit Spannung erwartet worden, sondern vor allem,
weil sie Nikolaus Harnoncourt zum ersten Mal in Salzburg – in
Zürich war er schon vor fünf Jahren – und zum ersten Mal mit
seinem Orchester, dem „Concentus Musicus“ aufführte. Und weil
er  aus  lebenslanger,  vielleicht  ein  wenig  altersmilder
Erfahrung eine Gegenposition zu all den verhetzten „Original“-
Zauberflöten  formuliert.  Wir  hören  den  schlanken,  dunkel
grundierten  Streicherklang  nicht  im  mechanischen  Tempo,
sondern  in  einer  fast  schon  manieristisch  am  Text-Metrum
ausgerichteten Varianz. Wir hören seidige Bläser, die nicht
mehr jäh, sondern fast schüchtern akzentuieren. Wir erleben,
wie Harnoncourt zwar beweglich-flüssige Grundtempi anschlägt,
dann aber verzögernd der Emotion Raum gibt, wie in „Schnelle
Füße…“  oder  in  Paminas  Arie  „Ach  ich  fühl’s…“.  Und  wir
erfahren,  dass  Sarastros  Arien,  längst  keine  wuchtig-
pathetischen  Bekenntnisse  aus  der  Patriarchenwelt  mehr,
durchaus mit gemäßigter Würde vorzutragen sind. Irritierend
ist, dass Harnoncourt kaum Wert auf den musikalischen Bogen
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legt. Er fordert nicht nur konsequentes Anti-Legato, sondern
nimmt „Löcher“ in Kauf, deren Sinn sich nicht erschließt.

Wer von der Krise des Wagner-Gesangs redet, muss den Mozart-
Gesang mit einschließen. Seit den traurigen Eindrücken aus dem
Salzburger  Mozart-Marathon  2006  hat  sich  da  nicht  viel
geändert.  Sicher,  Georg  Zeppenfeld  als  undramatisch-
beherrschter  Sarastro  und  die  unangestrengt  auf  dem  Atem
singende Pamina Julia Kleiters wissen, wie es geht. Mandy
Fredrich hat auch am Essener Aalto-Theater die „Königin der
Nacht“ gesungen: Sie beherrscht die technischen Finessen der
Partie, hat ein gut ausgebildetes Fundament für den Klang auch
in der Höhe, aber keine charismatische Brillanz. Markus Werba,
ein gewinnender Darsteller, darf sich als Papageno ruhig an
seiner künftigen Frau, der bezaubernden Elisabeth Schwarz, ein
Beispiel  nehmen  und  die  Stimme  aus  der  Kehle  nach  vorne
bewegen. Bernard Richter singt den Tamino hölzern und kann die
Töne nicht binden. Die drei Damen bilden alles andere als ein
Ensemble, speziell Sandra Trattnigg zernichtet als Erste Dame
mit Trompetentönen den Gleichklang. Und gibt es in Salzburg
für  den  Mohren  –  der  hier  nach  neuester  Quellenkritik
„Manostatos“ heißt – keinen Buffo-Tenor mehr, der nicht nur
haltlosen Sprechgesang bietet wie Rudolf Schasching?

Thomas  Tatzl,  der  Papageno
in  Peter  von  Winters
"Labyrinth". Foto: Hans Jörg
Michel.

http://www.revierpassagen.de/11512/festspiel-passagen-vi-salzburg-%e2%80%93-mit-der-zauberflote-ins-labyrinth/20120824_1848/das-labyrinth


Noch viel misslicher sind die sängerischen Eindrücke in der
einzigen Oper, die bei den Salzburger Festspielen aus dem
Repertoire herausfällt: Peter von Winters „Das Labyrinth“, nur
sieben Jahre nach Mozarts Tod von Emanuel Schikaneder als „Der
Zauberflöte zweyter Theil“ konzipiert. Wir finden das bekannte
Personal aus Mozarts Oper wieder. Die Königin der Nacht hat
sich  mit  König  Tipheus  und  dessen  Freund  Sithos  zwei
Heerführer an ihre Seite geholt, die den Kampf mit dem spürbar
militarisierten  Sarastro  endgültig  entscheiden  sollen.
Papageno  findet  seine  Eltern  und  mit  ihnen  jede  Menge
Geschwister,  und  Monostatos  ist  am  lunaren  Hof  trefflich
etabliert. Tamino und Pamina müssen neue Prüfungen ablegen:
Nach  Feuer  und  Wasser  ist  nun  die  Erde  dran:  ein
unterirdisches  Labyrinth  gilt  es  zu  durchschreiten.  Nicht
Hollywood, sondern Wien hat die Fortsetzung als Erfolgsprinzip
entdeckt.

Ein angemessener Blick auf das Stück muss sich zuerst davon
verabschieden,  Konzeption  und  Musik  der  „Zauberflöte“  auf
diese Fortsetzung zu übertragen. In den sieben Jahren seit
ihrer  Uraufführung  haben  sich  Perspektiven  und  Interessen
verschoben, gerade im rasch auf Zeitströmungen reagierenden
populären  Unterhaltungstheater.  Im  „Labyrinth“  tritt  die
Ideenwelt  zurück,  vielleicht,  weil  Mozarts  Einfluss  fehlt.
Dafür  triumphiert  das  Wunderbare,  Effektvolle,
Kolportagehafte.

In Salzburg bleibt dieser „zweyte Theil“, wie so manches Film-
Sequel, glanzlos hinter dem Original zurück: Im Residenzhof
singt die – früher mal in Dortmund und Bonn, jetzt an der
Komischen  Oper  Berlin  engagierte  –  Julia  Novikova  eine
koloraturüberforderte,  harttönig-dünne  Königin,  die  viel
gelobte Malin Hartelius eine Pamina ohne Höhe und Charme.
Clemens  Unterreiner  und  Philippe  Sly  bleiben  als  neu
eingeführte Krieger Tipheus und Sithos zuverlässig blass.



Julia  Novikova  als  Königin
der Nacht und Klaus Kuttler
als  Monostatos.  Foto:  Hans
Jörg Michel

Das  mag  auch  der  inspirationslosen  Regie  der  in  Dortmund
geborenen und bis 2003 am Schauspielhaus Bochum inszenierenden
Alexandra  Liedtke  geschuldet  sein.  Warum  Salzburg  für  ein
solches Werk keinen Platz für einen erfahrenen Opernregisseur
hat, ließe sich wahrscheinlich nur durch einen Blick hinter
unzugängliche Kulissen ergründen. Raimund Orfeo Voigts Bühne
verwendet technisch aufwändige, verschiebbare Licht-Lamellen,
erinnert  in  Reminiszenzen  wie  der  Hanswurst-Bühne  an  die
Tradition  des  Volkstheaters,  mit  dem  Zitat  von  Schinkels
Berliner  Zauberflöten-Himmelsgewölbe  an  die  Spuren  des
erhabenen Aufklärungstheaters. Doch Liedtke fällt nichts ein
als  schrecklich  vorhersehbare  Auftritte;  vom  Zauber-  und
Maschinentheater ebenso wenig eine Spur wie von einem Versuch,
zu verstehen, wie Schikaneder den Stoff an den Geist einer
neuen Epoche angepasst und was diese Wandlung für Zuschauer
von heute bedeuten könnte.

Im  lustlos  knappen  Beifall  zeigt  sich  der  Ärger  über
festspielunwürdige  Besetzungen,  über  das  beflissene,  aber
uninspirierte Spiel des Mozarteum-Orchesters unter Ivor Bolton
und über eine konzeptlose, den Abend unerträglich dehnende
Inszenierung. Wären da nicht einige wenige Sänger gewesen, auf
deren Auftritt man sich gefreut hat wie Christof Fischesser
als  Sarastro  oder  Thomas  Tatzl  und  Regula  Mühlemann  als
Papageno  und  Papagena,  wären  da  nicht  die  heiteren,  die
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„ausschweifende  Pracht“  der  Uraufführung  persiflierenden
Kostüme  von  Susanne  Bisovsky  und  Elisabeth  Binder-Neururer
gewesen,  der  gut  dreistündige  Abend  wäre  in  Langweile
versauert.

An  Peter  von  Winter  lag  es  nicht,  wie  manche  Rezensenten
vorschnell behaupteten, die immer noch glauben, was nicht im
internationalen  Repertoire  steht,  tauge  nichts.  Winters
Bezeichnung  „große  heroisch-komische  Oper“  deutet  eine
Entwicklung an: Die Musik gibt sich „romantischer“, weniger
verspielt,  aber  auch  weniger  durchgearbeitet  als  Mozarts
Vorbild. Wir schreiten voran in Richtung Cherubini, Spontini
und Beethoven.

Peter  von  Winter  auf
einem zeitgenössischen
Stich.

Winter liefert kein Plagiat oder eine Imitation. Zwar tauchen
in der Ouvertüre die feierlichen Dreiklänge auf. Die Königin
der  Nacht  noch  effektvoller  Koloraturen  perlen  lassen,
Sarastro gefällt sich wieder in salbungsvollem Arioso. Die
tragenden Zauber-Requisiten Glockenspiel und Flöte treffen wir
erneut.  Offenbar  besonders  beliebte  Szenen  werden  wieder
aufgenommen,  wie  die  Tänzchen  der  vom  Glöckchenklang

http://www.revierpassagen.de/11512/festspiel-passagen-vi-salzburg-%e2%80%93-mit-der-zauberflote-ins-labyrinth/20120824_1848/winter2


verzückten Bösewichter. Doch es kündigen sich auch andere,
pathetischere  Töne  an.  Der  Chor  –  der  von  Alois  Glassner
einstudierte Salzburger Bachchor – hat eine gewichtige Rolle.
Der Krieg Sarastros mit König Tipheus und der nun eindeutig
böse  und  rachsüchtig  gezeichneten  lunaren  Herrscherin
entspricht  der  politischen  Lage  –  ein  Jahr  vorher  stand
Napoleon vor Wien – und wohl auch dem Hang der Zeit nach mehr
„Action“ und weniger Weisheitslehren.

Und  wenn  ein  Schleier  auf  dem  Weg  durchs  Labyrinth  die
„Tugend“ der Pamina schützen muss, haben sich die Gewichte
verschoben  von  Philosophie  und  Weltweisheit  zur  einer  am
Sexuellen orientierten Moral der neuen bürgerlichen Schichten,
auf deren dunkler Seite die Versuchung für Papageno lauert:
Für exotischen Sex, sprich, die Nacht mit einer schwarzen
Frau, ist er bereit, seinen Aufruf zum Mord an Monostatos noch
einmal zu überdenken. Zu wünsche wäre, dass die Salzburger
Wiederentdeckung von Winters „Zauberflöte“ nicht – wie die
letzte Aufführung 2002 in Chemnitz – einfach verpufft. Dem
Aufführungsrekord  der  Mozart’schen  Erstversion  schadet  es
nicht, wird hin und wieder an einem Opernhaus die Fortsetzung
gespielt.

Infos  zum  Salzburger  Spielplan:
http://www.salzburgerfestspiele.at

„Fliegender  Holländer“  in
Dortmund: Der aus der Kälte
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Treu bis in den Tod? Senta
(Christiane  Kohl)  und  der
Holländer  (Andreas  Macco).
Foto: Stage Picture

Keine massigen Schiffe, deren Körper sich drohend auf die
Bühne  schieben.  Keine  blutroten  Segel,  die  von
furchterregenden  Untoten  zeugen.  Auch  eine  das  Grauen
erregende  Düsternis  fehlt,  eher  regieren  fahle  Töne  das
Geschehen. So bleich, wie das Gesicht des „Holländers“, so
blass, wie Sentas Hauttönung.

Das Spukhafte, generell gesagt, die Nachtseite der Romantik,
weicht  hier,  in  der  Dortmunder  Oper,  einer  graumelierten
Kälte.  Sie  geht  aus  von  dem  verfluchten  Seemann,  und  sie
trifft  auf  eine  kleinbürgerliche  Welt  frostiger  Disziplin.
Farbtupfer  sind  Attribute  des  Hässlichen,  in  den  ihnen
zugewiesenen Räumen wirken sie lediglich peinlich altmodisch.

Da ist es nur konsequent, dass am Ende der neue Dortmunder
Opernintendant Jens-Daniel Herzog, in Personalunion mit dem
Regisseur Herzog, die Bühne freiräumen lässt. Richard Wagners
romantische Oper „Der fliegende Holländer“ findet ihr Finale
in  kalkiger  Leere.  Senta  gibt  sich  die  Kugel,  der  ewige
Wandler über den Meeren verschwindet in schmutziger Gischt.
Uns fröstelt.

Herzog  bleibt  diesem  Ansatz,  der  Gemütszustände  von
Resignation und Leere zu illustrieren scheint, noch in der
„Liebesszene“ zwischen dem Holländer und Senta treu. Da ist
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mehr  kritisches  Beäugen  denn  sehnsuchtsvolles  Blicken.  Da
herrschen Zweifel, fehlt jede Seligkeit, regiert letzthin die
blanke Furcht vor dem Scheitern.

Die Glut der Orchestersprache fängt Herzog andererseits durch
große  Aktion  auf.  In  Dalands  Schiffskontor  herrscht
buchhalterischer Gleichschritt, in der Spinnstube, eine Art
Friseursalon,  gebetsmühlenhaftes  Summen  und  Singen,  im
Seemannsheim bierselige Stimmung harter Kerle, die von der
stürmischen Wucht des „Holländer“-Chores indes an die Wand
gedrückt werden. Mathis Neidhardt hat diese Räume gebaut, vor
sich hingammelnde Orte des Alltags, eigentlich nur Staffage
für ein kaltherziges Drama.

Sturm im Seemannsheim. Foto:
Stage Picture

Wie  ein  Handlungsreisender,  der  den  Tod  sucht,  tritt  der
Holländer auf. Groß, steif, nicht dämonisch. Andreas Macco
gibt dieser Figur Würde mit starker Stimme, singt nuanciert,
aber  mit  bescheidenen  Klangfärbungen.  Dem  armen  Steuermann
(Lucian Krasznec, ein wundervoller lyrischer Tenor) rückt er
jedoch bedrohlich zu Leibe.

Die Begegnung mit dem Geschäftsmann Daland wiederum wird zu
einem distanzierten Prozess des Abschätzens und Kräftemessens.
Wen Wei Zhang beweist dabei Statur, mit großer, felsenfester
Stimme. Christiane Kohl als Dalands Tochter Senta ist eine
Entdeckung.  Glutvoll  klingt  ihre  Ballade,  dynamisch  breit
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aufgefächert, mal mit herbem Unterton, dann mit leuchtender
Süße. Doch alles wahnhafte Aufbrausen wird abgeschwächt von
Zweifeln.  Letzthin  ist  Erik  (Mikhail  Vekua,  leider  mit
tenoraler Überzeichnung) der Einzige, dem man Gefühle wirklich
abnimmt.

„Der fliegende Holländer“ in Dortmund: Kraftvoll die Chöre wie
die Philharmoniker unter Jac van Steen – sie zeichnen ein wild
musikalisches  Drama  nach,  das  die  Regie  mit  Rauhreif
überzieht. Romantik aus der Kühlkammer, mit einigen Hitze-
Impulsen, gleichwohl mit gehöriger Suggestivkraft. Einhelliger
Beifall.

(Der Text ist in ähnlicher Form in der WAZ erschienen).

_________________________________________________________

Informationen der Dortmunder Oper:
http://www.theaterdo.de/event.php?evt_id=1291&sid=289fbf944134
efc6a6cf10b234de7551

 


