Leise Lieder von Abschied und
Vergehen — Marthalers
,Bekannte Gefuhle, gemischte
Gesichter” beil der
Ruhrtriennale

geschrieben von Rolf Pfeiffer | 4. September 2018

Ein leerer Raum mit schragen Oberlichtern, im Hintergrund ein
Personenaufzug und eine hohe Fliigeltiir: Das konnte ein Museum
sein oder eine leergezogene Fabrikhalle, auf jeden Fall ein
uneingeschrankt funktionaler Ort. Hier wirkt der Mann im
grauen Hausmeisterkittel, schiebt Rollwagen herein mit
undefinierbarer folienverhiillter Fracht.

Was wird das werden? Mit der Antwort kann es dauern, wie stets
in den Stucken Christoph Marthalers, denen viel Gemachlichkeit
eigen 1ist. Dieses heillt ,Bekannte Gefuhle, gemischte
Gesichter” und war jetzt im Gelsenkirchener Musiktheater im
Revier (MiR) als funkelndes kleines Programmglanzlicht der
Ruhrtriennale zu sehen.

Letzte Arbeit fiir die Berliner Volksbiihne

,Bekannte Gefuhle, gemischte Gesichter” war Marthalers letzte
Arbeit an der Berliner Volksbuhne. Mit dem Ausscheiden des
Intendanten Frank Castorf endete auch die lange wahrende
Kooperation, die 1993 mit ,Murx den Europaer! Murx ihn! Murx
ihn! Murx ihn! Murx ihn ab!“ ihren seinerzeit stark beachteten
Anfang hatte. ,Bekannte Gefuhle, gemischte Gesichter” ist
deshalb ein Stuck der Ruckschau geworden, die einen naturlich
schwermutig stimmen kann, auf der Buhne wie im Zuschauerraum.

Doch sie leben noch
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Doch die gut verpackten Figuren leben noch, wenn man sie nur
lasst! Und nichts anderes tut der Mann im grauen Kittel, als
sie in des Wortes wortlichem Sinn aus Folie und Holzkiste
auszupacken und auf die Blhne zu stellen.

Dann bewegen sie sich, dann singen sie, dann spielen sie gar
auf Klavier und Cembalo. Und unerwartet sportlich sind einige
von ihnen, Damen zumal, und keineswegs ohne erotischen Reiz.
Wenn das ganze kulminiert, formieren sich die Weggepackten gar
zu einer Art erotisch-lusterner Laokoon-Gruppe auf dem
Rollwagelchen, und jeder mochte dabei sein. Dem Kittelmann
wird das zu viel, er packt ein, rollt hinaus, die Erinnerungen
kommen zuruck ins Magazin. Doch die Personen kehren wieder.

Alles schon einmal gebraucht

FUr Buhne und Kostume griff Marthalers groBartige Ausstatterin
Anna Viebrock auf den Fundus zuruck, verwendete also nur
Dinge, die in seinen fruheren Produktionen schon einmal
eingesetzt waren. Und vielleicht sind auch alle Lieder dort
schon einmal gesungen worden, die im weiteren Verlauf des
Abends zu horen sind, wer will das so genau wissen? Handel,
Satie, Mahler und Schubert nennt der blaue Programmzettel, der
in Orange noch ungleich mehr, mit Bach beginnend und mit
Wagner endend.

Eher gehaucht als gesungen

Musik — und da vor allem Gesang — findet in Marthalers Theater
aber nicht als schmetternde Nummernrevue statt, sondern ist
fein und leise in den Gang des scheinbar Bedeutungslosen
hineingesetzt, das ,Handlung“ zu nennen einem manchmal
widerstrebt.

Leise, sehr leise erklingen viele Lieder, und viele werden
auch nie lauter. Der feine Ton macht sie nur noch
eindrucklicher, und manchmal erzahlt er geradezu Geschichte -
etwa, wenn ,Bruder zur Sonne, zur Freiheit“ kaum wahrnehmbar,
eher gehaucht als gesungen, erklingt. Ja, die donnernde



Revolution ist ausgeblieben, an der Volksbihne und anderswo,
und vielleicht ist es sogar gut so.

Wenn dieser vorwiegend a cappella vorgetragene Gesang in der
zweiten Stuckhalfte nicht so schon ware, so filigran und
sanft, dann konnte man schon tribsinnig werden ob der Inhalte,
mitleiden etwa mit dem jungen Mann, dessen Freundin ,In einem
kihlen Grunde“ (Text von Eichendorff) die Beziehung beendet
hat und der nun am liebsten tot ware. 0Oder, im Kirchenlied,
verzweifeln an der Aussichtslosigkeit der eigenen gottlosen
Existenz.

Diisternis und Heiterkeit

Die Musikauswahl, man kann es nicht anders sagen, kreist sehr
um Trennung, Verlust, Abschied, Niedergang, was nach einem
Vierteljahrhundert kreativer Arbeit an der Berliner Volksbuhne
nicht verwundern kann. Auch das Schlussbild ist kein Trost.
Alle, die auf der Buhne sind, miussen ihre Schuhe abgeben,
Symbole fur Leben, Beweglichkeit, Erdung, ein diusterer finaler
Akt.

Heiterkeit wiederum erregten manche Personenzeichnungen — alte
Manner im clownesken Altmanner-Qutfit mit Hosentragern und
Pantoffeln, fullige Damen in neckischer Pose; Marthaler weils
souveran mit der Spannung zwischen ernst und lustig zu
spielen, um das Buhnengeschehen dramatisch zu uUberhohen. Bei
ihm ist gemachlich nicht das Gegenteil von kurzweilig, eher im
Gegenteil.

In der groflen Halle

Wenige Tage zuvor konnten Triennale-Besucher in der Bochumer
Jahrhunderthalle, ebenfalls von Marthaler inszeniert, das
symphonische Fragment ,Universe, Incomplete” von Charles Ives
erleben, eine theatralische Materialschlacht (siehe dazu auch
Martin Schrahns ausfuhrliche Rezension in den Revierpassagen).
Der Schweizer Theatermacher kann beides, grofle Halle wie
kleine Theaterblihne. Aber dem typischen Schaffen dieses
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feinnervigen Musikerzahlers begegnet man sicherlich eher 1in
Produktionen wie, eben, ,Bekannte Gefuhle..”.

Was wird aus der Intendantin?

Wo werden wir zukunftig dieses in seiner Art einmalige
Gesangstheater erleben konnen? Der Stuhl von Stefanie Carp,
die seit vielen Jahren Marthalers kongeniale Dramaturgin und
auBerdem derzeit Triennale-Intendantin ist, wackelt. Sollte
sie gehen, geht Marthaler — vermutlich — auch. ,Froh schlagt
das Herz im Reisekittel, vorausgesetzt, man hat die Mittel”,
zitiert ein Mitspieler in einer der heitereren Passagen des
Stucks Wilhelm Busch. Angesichts der politischen Entwicklung
ist das ein geradezu seherischer Aphorismus.

Keine weiteren Vorstellungen in Gelsenkirchen

www. ruhrtriennale.de

GroBe Bekenntnismusik - das
Quatuor Danel 1interpretiert
Streichquartette von Weinberg
und Schostakowitsch

geschrieben von Martin Schrahn | 4. September 2018
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Das belgische Quatuor Danel
besticht durch aullerst
subtiles Spiel. (Foto: Ant
Clausen)

Im vergangenen Jahr feierte das belgische Quatuor Danel sein
25jahriges Bestehen. Langst ist es auf vielen Podien der Welt
zu Gast, doch noch immer gilt dieses Streichquartett als
Geheimtipp, zumindest in unseren Breiten. Das sollte sich
dringend andern: Marc Danel und Gilles Millet (1./2. Violine),
Vliad Bogdanas (Bratsche) und Yovan Markovitch (Cello) sind in
ihrem subtilen, expressiven und hoch konzentrierten Spiel ein
fabelhaftes Ensemble. Das hat jetzt ihr Auftritt im Kleinen
Haus des Gelsenkirchener Musiktheaters im Revier (MiR), mit
Werken von Mieczyslaw Weinberg und Dmitrij Schostakowitsch,
aufs Eindrucksvollste bewiesen.

Der Abend gehort zum attraktiven, sehr umfangreichen
Begleitprogramm, das sich um die Auffuhrung von Weinbergs Oper
.Die Passagierin®” rankt. Das musikalische Drama um eine
ehemalige KZ-Aufseherin, die auf einer Schiffsreise nach
Sudamerika einem ihrer ehemaligen Opfer begegnet, wurde 1im
Januar von Gabriele Rech bewegend in Szene gesetzt.

Doch der Pole Weinberg, dessen Familie im Holocaust umkam, und
der selbst schon 1939 in die Sowjetunion emigrierte, hat
unendlich viel mehr komponiert als diese Oper, darunter allein
17 Streichquartette. Das Bestreben des MiR, dieses CGuvre
zumindest ein wenig aufzufachern, 1st dem Haus hoch
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anzurechnen.

Mit dem Quatuor Danel hat man vier Experten eingeladen, die
sowohl alle Streichquartette von Schostakowitsch als auch von
Weinberg eingespielt haben. Beide Komponisten verband eine
innige Freundschaft, das Werk des jungeren Polen verweist im
ubrigen nicht selten auf die Musik des Russen.

Doch von bloBer Apologetik kann keine Rede sein, das zeigt die
Programmauswahl des Abends: Weinbergs 5. und 16. Quartett
umrahmen das 10. von Schostakowitsch. Ahnlichkeiten sind
natirlich unuberhérbar, aber jeder pflegt doch seine eigene
,Sprache”. En détail kitzelt das Quatuor Danel die jeweilige
Idiomatik so prazis wie lustvoll heraus.

Weinberg schrieb sein 5. Quartett 1945. Das funfsatzige Werk
kommt oft in karger Faktur daher, der Beginn etwa (Melodia)
oder die ,Improvisation” wird uUberwiegend von der 1. Violine
intoniert. Es ist eine ganz eigene, etwas verhangene lyrische
Intimitat, die so entsteht, ein bittersiBer Tonfall, der
ohnehin wesentliches Merkmal von Weinbergs Musik ist. Marc
Danel gestaltet diese Solostellen betdrend schon und intensiv,
seine Mitstreiter, vor allem Cellist Yovan Markovitch, steuern
wunderbare Klangflachen oder delikate Gegenstimmen bei.

Andererseits konnen diese vier Streicher durchaus zupacken,
das Scherzo des 5. Quartetts wird so an Schostakowitschs
Sarkasmus herangerickt. Gleichwohl bleibt die Distanz: Bei
Weinberg regiert eher der subtile Spott. Und die
Interpretation des Quatuor Danel lasst mehr an die robusten
Attacken Beethovens denken. Die vier Musiker legen dabei
bisweilen einen geradezu stoischen Zugriff an den Tag — sehr
wirkmachtig ist das, gar nicht mechanisch.

Noch 1intensiver gerat die Deutung von Weinbergs
Streichquartett Nr. 16, komponiert 1981, zum Andenken seiner
im KZ ermordeten Schwester. Fahle Klange wechseln mit wild
herausfahrenden, dissonanten Passagen, die mitunter wie ein



Aufbaumen wirken. Die Elegie des 3. Satzes atmet Trauer und
Schmerz, das Finale gleicht einem zartlich ummantelten
Totentanz. Neben dem judischen Idiom, das dieses Werk
durchzieht, fallt zudem die Nahe zu Bartdk auf.

Beide Weinberg-Stiucke wumschlieBen Schostakowitsch 10.
Quartett, das der Russe seinem jungeren Freund gewidmet hat.
Es beginnt eher verhalten, das Staccato-Thema erfahrt einige
Varianten ohne wirkliche Entwicklung, und nur die gespenstisch
enervierenden Repetitionen lassen Unruhe ahnen. Die bricht im
Allegretto furios, energisch, mit schroffen Akzenten heraus,
im scharfen Kontrast zur Klage des 3. Satzes mit seinen
fahlen, wie weltverlorenen Klangmischungen. Das Finale greift
auf vorherige Motive zurlck, verliert zunehmend an Dichte, und
wo eben noch Rausch, herrscht letztlich das karge Verlodschen.

So zelebriert das Quatuor Danel einen Abend mit
facettenreicher Bekenntnismusik. Das 1ist so spannend wie
herzergreifend, in keinem Falle aber sentimental. Ein
auBerordentliches Konzert.

Nachstes Ereignis des Weinberg-Programms am MiR 1ist ein
Gesprachskonzert mit dem Geiger Linus Roth und dem Pianisten
José Gallardo am 26. Marz 2017 im Kleinen Haus (18 Uhr). Es
erklingen wiederum Werke von Weinberg und Schostakowitsch.
Info unter www.musiktheater-im-revier.de

Zwischen Abstraktion und ,Was
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ware wenn“: Gelsenkirchen
stemmt , Tristan und Isolde”
mehr als achtbar

geschrieben von Martin Schrahn | 4. September 2018

Liebeserkenntnis vor
Schiffssegel: Szene aus dem
1. Akt ,Tristan und Isolde”.
(Foto: Karl Forster)

Bei ,,Tristan und Isolde” sitzen wir 1in der ersten Reihe. Das
ist mal eine ganz neue Erfahrung. Weil die Dynamik der Musik,
sei es in Form des Orchesterklangs oder der sangerischen
Gestaltungskraft, sich doch sehr unmittelbar entfaltet. Und
weil der Blick fiir mimische Details, fiir Facetten der
Biihnengestaltung, ein scharferer ist. So entpuppt sich der
Platz hier, im Gelsenkirchener Musiktheater im Revier (MiR),
als keineswegs schlechtes Zugestandnis. Fast wahnen wir uns
inmitten des Geschehens — still beobachtend, vor allem aber
gepackt von der Sogkraft des oft ungezahmten wagnerschen
Sehnsuchtstons.

Im Vorspiel entwickelt sich das 1langsam; unaufgelodste
Dissonanzen, schwebende Harmonien gehen erst nach und nach in
melodischen Fluss uber. Schon hier stellt sich die Frage nach
der Intensitat, und fur die Neue Philharmonie Westfalen unter
Rasmus Baumann gilt, dass sie sich etwas gemachlich
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einschwingt, das Farbspiel der Streicher dabei genussvoll
auffachert, um schlielflich zu hoher Expressivitat zu gelangen.

Spater dann, wenn sich dieses Drama der Liebe, des Verrats und
der Todessehnsucht verdichtet, wenn die Musik in Ekstase
gerat, gibt sich das Orchester diesem Taumel nahezu
hemmungslos hin. Im 3. Akt hingegen, wo zunachst die dunkel-
schroffen, ja schrundigen Téne herrschen, 0dnis und Leere
illustrierend, bleibt die hypnotische Wirkung eher aus, wenn
auch die Hirtenklage des Englisch Horns die Szenerie
wirkmachtig unterstreicht.

Dennoch: Mitgerissen werden wir allemal. Am starksten sogar
vom Orchesterklang, aber auch von den Solisten. Hier darf das
MiR durchaus stolz sein. Mit Torsten Kerl, ein Gelsenkirchener
Junge, und der Britin Catherine Foster als Tristan und Isolde
wurden international erfolgreiche Solisten verpflichtet, die
nicht zuletzt in Bayreuth reussieren. Beide singen bewegend,
uberwiegend klar in der Diktion, geschickt haushaltend mit
ihren Kraften Uber die drei Akte hinweg, ohne Scheu, sich zu
entauBern, aber auch in lyrisch zartem Ton. Kerl gestaltet mit
seinem tief timbrierten Tenor die Mezzopianopartien allerdings
ein wenig briachig, unbestechlich dagegen die
leidenschaftlichen Hohen seiner metallglanzenden Stimme. Lust
und Schmerz, Eros und Thanatos liegen da ganz eng beieinander,
gleiBend hell sind bisweilen seine Fiebertdne im 3. Akt.

Selbstbefragung eines
liebenden Paares im Spiegel.
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Torsten Kerl und Catherine
Foster im 2. ,Tristan”-Akt.
(Foto: Karl Forster)

Foster wiederum wirkt insgesamt kontrollierter, in der tiefen
Lage muss sie sich erst freisingen, sonst aber leuchtet diese
Isolden-Stimme in schonstem Glanz. Nur am Ende, im beruhmten
Liebestod, bleibt sie uns manches an Transzendenz schuldig.
Ja, wir sind geneigt zu sagen ,Plotzlich geht alles ganz
schnell”. Was wohl daher kommt, dass anderes ungemein statisch
wirkt. Dies aber fuhrt uns auf die Spur der Inszenierung, die
MiR-Intendant Michael Schulz verantwortet. Sie ist offenbar
gepragt von der Idee, dass Wagners Etikett ,Handlung mit
Musik® nicht wirklich zutrifft. Weil das Changieren und
Reflektieren seelischer Befindlichkeiten den dirren Fortgang
des Geschehens bei weitem uberstrahlt.

Zum anderen aber scheint sich die Regie der Uberlegung ,Was
waren wenn..“ hinzugeben: Tristan und Isolde als rechtmafiges
Paar. Beide Ansatze haben Konsequenzen fur die
Biuhnengestaltung und Personenfihrung — letzthin stehen diese
Sichtweisen sich im Weg. Und sollen doch im Liebestod
verschmelzen — Isolde, im weilen Gewand wie eine wirdevolle
Priesterin, Isolde aber auch, eine Frau, die verzweifelt und
fast appellativ ihr ,.wie er lachelt..Freunde..seht ihr es
nicht?“ an uns richtet. Diesem Ende wohnt kein Zauber inne.

Wie auch die grol8 angelegte Liebesnacht-Szene des 2. Aktes
ihre Wunderkraft verliert, weil eben hier der Regisseur das
,Was ware wenn..“ optisch ausreizt, indem er Tristan und Isolde
in ein Haus schickt, dessen Zimmer sich 1labyrinthisch
verzweigen. Kathrin-Susann Brose hat das Gebaude auf die
Drehbuhne gestellt — nicht der unendliche Raum einer Liebe bis
zum Tod wird vermessen, sondern das Paar begegnet sich selbst
als real Liebende. Und nebenan spielen die Kinderlein mit
Plischtieren.



Isolde als Fantasiebild des
todlich verwundeten Tristan.
Szene aus dem 3. Akt. (Foto:
Karl Forster)

Solcherart Umdeutung ist gewagt und wirkt auch nicht zwingend.
Doch Schulz und seine Ausstatterin bevorzugen offenbar das
(grol8)-burgerliche Milieu, davon zeugt auch der Raum im
Schiffsbau des 1. Aktes mit seinen Kolonialstil-Intarsien,
sehr detailverliebt eingerichtet.

Erst am Schluss, wenn der totverwundete Tristan auf einem
riesigen, kunstvoll drapierten Stoff dahinsiecht, ist, als
krasser Gegensatz, die totale Abstraktion erreicht.
Folgerichtig gerinnt der Kampf zwischen Tristans Getreuen und
dem Gefolge des betrogenen Konigs Marke zu einem stilisierten
Schattenspiel. Es ist im Grunde die starkste Szene dieser
Inszenierung.

Nicht zuletzt sei gesagt, dass neben Torsten Kerl und
Catherine Foster das hauseigene Ensemble nebst Chor oft zu
beeindrucken versteht. Almuth Herbst (Brangane) als sanft sich
sorgende Vertraute der Isolde, die in lyrischer Emphase sehr
ausgeglichen singt, ist eine Entdeckung fur die Rolle. Urban
Malmberg (Kurwenal) aber gestaltet die Partie bisweilen
gewollt kraftvoll, nicht ohne raue Untertone. Und Phillip Ens’
Konig Marke hat oft Probleme mit der Fokussierung.

»Nehmt alles nur in allem”: Das MiR hat sich einer grofien
Herausforderung, das sind Wagneropern immer, mehr als achtbar
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gestellt. Die Karten fur diesen ,Tristan“ sind aduBerst
gefragt, fur manche Vorstellung gibt’s nur noch freie Platze
unterm Dach.

Das Gelsenkirchener Haus ist in der Stadtgesellschaft und in
der Politik wunderbar verankert, nicht zuletzt dank der
interessanten Repertoireauswahl des Intendanten Michael
Schulz. Wo sonst sitzt der Oberblrgermeister, wie hier Frank
Baranowski, in jeder Premiere des Theaters? Es muss auch gar
nicht die erste Reihe sein.

Infos: https://musiktheater-im-revier.de/Start/#!/de/

Von Geistern und Geliebten:
Ballett ,,Giselle” noch einmal
im Essener Aalto-Theater

geschrieben von Eva Schmidt | 4. September 2018
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Foto: Bettina Stoss/Aalto-
Ballett

Fiir Giselle soll es rosa Kirschbliiten regnen und zwar immer.
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Auch als der geliebte Albrecht plotzlich nicht mehr der 1ist,
der er zu sein vorgab, will das Madchen das nicht wahrhaben
und wirft sich einen Schwung Bluten uber den Kopf: ,Ich will
nicht, dass die Liebe aufhort“, scheint Giselle damit zu
sagen, ,denn sonst folgt nur noch der Tod.“ Das
Unausweichliche geschieht trotzdem: Rot wie Blut sind jetzt
die Rosen, die wie aus einer Wunde aus Giselle Korper quellen.
Sie selbst wird ins Reich der Geister verbannt.

Rund 160 Jahre alt ist Giselle, eines der beruhmtesten
romantischen Ballette: In der Koproduktion von Aalto-Theater
und MIR Gelsenkirchen unter der Leitung David Dawson und
musikalischer Bearbeitung von David Coleman feierte es im
letzten Frihjahr Premiere, wurde nun wieder aufgenommen und
ist noch einmal im Marz zusehen.

Leichte Pastelltone beherrschen die Bihne, Dawson hat Giselle
behutsam in eine Art zeitlose Moderne uberfuhrt. Die
Hochzeitsfeierlichkeiten geraten sommerlich heiter, die Liebe
leicht und unschuldig. Bis Hilarions (Tomas Ottych) Eifersucht
zum ersten Mal dazwischenfahrt: Jetzt liegt ein Schatten Uber
dem Paar, Giselle (Yanelis Rodriguez) und Albrecht (Breno
Bittencourt). Der Riss ist nicht mehr zu kitten. Auch wenn es
sich um einen asthetisierten Schmerz handelt, hinterlassen
Musik und Tanz einen starken emotionalen Eindruck.

Foto: Bettina Stoss/Aalto-
Ballett
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Der zweite Teil entfuhrt die Zuschauer mit ganz einfachen
Mitteln in die Geisterwelt: Die ,Wilis” tragen transparente
Schleier und so wirkt ihr Tanz, geheimnisvoll, fragil,
zauberhaft und trotzdem wie ein zarter Spuk. Psychologisch ist
der gesamte zweite Akt Albrechts ,Trauerprozess” gewidmet, der
versucht, Uber Giselles Verlust hinwegzukommen. Wie im Traum
erscheint ihm die Geliebte in der Erinnerung und nur ganz
langsam und mitunter qualvoll kann er sich von ihr ldsen.

Tanzerisch und Musikalisch (es spielten die Bochumer
Symphoniker unter der Leitung von Yannis Pouspourikas) wirkt
die Choreografie ungeheuer harmonisch und aus einem Guss, die
Tanzer verbinden Perfektion und Prazision mit viel
romantischem Geflhl. Tatsachlich hat man den Eindruck, das
Ensemble hatte das Werk vollstandig durchdrungen und atmete es
wieder aus: Zunachst mit viel Leidenschaft, dann mit
melancholischen Schmerz und einem Hauch von Grabeskalte.

Nachste Vorstellung: 13. Marz

Karten und Infos:
http://www.aalto-ballett-theater.de/wiederaufnahmen/giselle.ht
m

Unter dem Brennglas: ,Don
Carlos*” am Musiktheater
Gelsenkirchen

geschrieben von Anke Demirsoy | 4. September 2018
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Frankreichs weiBe Lilie:
Elisabeth (Petra Schmidt)
wird bald nach ihrer Ankunft
im Escorial in ein steifes
schwarzes Kleid gezwangt
(Foto: Pedro Malinowski/
MiR)

Gott, welch Dunkel hier. Alle tragen schwarze Kleidung, als
seien sie fortwahrend in Trauer. Der Escorial, von Philipp II.
als Schloss- und Klosteranlage erbaut, gleicht einer
fensterlosen Gruft, einem Gefangnis mit nackten Wanden.

In dieser dusteren Szene zeigt Regisseur Stephan Marki wie
unter einem Brennglas, was die Figuren in Giuseppe Verdis Oper
,Don Carlos” umtreibt. Seine Neufassung am Gelsenkirchener
Musiktheater erreicht dabei schneidende Intensitat.

In schlichter, aber hochst wirkungsvoller Schwarz-Weil-
Asthetik zeigt Marki einen elementaren Kampf: Unschuld, Liebe
und Hoffnung gegen Gewalt, Furcht und Depression. Die
stufenweise ansteigende Spielflache ist niederschmetternd kahl
(Buhne: Sascha Gross). Hier umkreisen sich die Akteure,
belauern sich misstrauisch. Schattenrisse flackern auf,
Spannungen werden beinahe mit Handen greifbar. Unter dem alles
erstickenden Schwarz brodeln die Emotionen. Marki kanalisiert
die unterdriuckte Energie, bis die Figuren formlich zu
vibrieren beginnen. Hinter den individuellen Dramen leuchten
die groBen Menschheitsfragen auf. Welchen Preis hat die Macht?
Was kostet die Freiheit?
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Abseits der spannungsvollen Personenfiuhrung findet die Regie
immer wieder zu klaren, kraftvollen Bildern. Ein Kkleines
Madchen, das zu Beginn im weiBen Kleid uber die Buhne hopst,
kehrt im Autodafé als ,Stimme vom Himmel“” wieder. Elisabeth
sinniert vor einem Altar mit Totenschadel uber Wahn und
Eitelkeit der Welt. Die verbluhten Rosen, die sie ergreift,
treiben den Stachel ihrer Wehmut noch tiefer. Unterdessen
qualt sich der einsame Monarch durch eine schlaflose Nacht,
die durch schemenhaft erkennbare Leichen im Buhnenhintergrund
vollends gespenstisch wird. Uberzogen dargestellt wirkt indes
der Machtanspruch des GrofBinquisitors, den Marki im zweiten
Teil als Christusfigur samt Dornenkrone und Wundmalen
auftreten lasst.

Musikalisch hebt die Produktion unter Dirigent Rasmus Baumann
zu Hohenflugen ab. Die Neue Philharmonie Westphalen begeistert
durch eine Motivarbeit, die in psychologische Tiefen fuhrt.
Damonisch finsteren Ausbriuchen steht eine teils gluhende, dann
wieder begliickend fein gesponnene Italianita gegeniber.
Prazise Blechblaser und Streicher, die eine vielschichtige
Piano-Kultur entwickelt haben, lassen immer wieder aufhorchen.
Dies kommt wiederum dem durchweg gut besetzten Sangerensemble
entgegen. Daniel Magdal entwickelt als Don Carlos trotz
einiger greller Farben und Schluchzer beachtliche Strahlkraft.
Renatus Mészar gibt Philipp II. stahlerne, aber auch warme
Klange, die er im depressiven Sprechgesang der Arie ,Sie hat
mich nie geliebt” zu erschitterndem Melos steigert. Carola
Guber trumpft als Eboli glamourds, zunachst aber etwas kalt
auf, bevor sie sich der Konigin in gluhender Reue zu Fulen
wirft. Petra Schmidt gelingt als Elisabeth die Gratwanderung
zwischen Stolz, Wehmut und Verletzlichkeit. Und Michael Tews
ist ein GroBinquisitor, dessen Bass einen das Furchten lehrt.
Wahre Triumphe feiert der von Berlin als Gast zurick gekehrte
Gunter Papendell, der sein Rollendebiut als Marquis Posa mit
kraftvoll und mit warm timbriertem Bariton meistert.

Zu erleben ist mithin ein Drama, das alles bis auf die



Grundmauern unserer Existenz nieder brennt. Wir erfahren von
zerschellten Hoffnungen, von Unterdruckung und Heldenmut, von
der unstillbaren Sehnsucht nach Freiheit, ja nach einer
besseren Welt. Und es ist, als lachle Verdis Genie uns
mitleidsvoll zu.

(Der Text 1ist zuerst 1im Westfalischen Anzeiger erschienen.
Termine und Informationen: www.musiktheater-im-revier.de)

Entstelltes Genie: Kurt
Weills ,Street Scene” am
Musiktheater in Gelsenkirchen

geschrieben von Anke Demirsoy | 4. September 2018

Leben in einer schabigen
Mietskaserne: Das Ehepaar
Maurrant (l. Joachim Gabriel
MaaB wund Noriko Ogawa-
Yatake) und Tochter Rose
(Dorin Rahardja, r. Foto:
MiR/Pedro Malinowski)

Den Blick fiir das Leid der Unterprivilegierten, Unterdriickten
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und Verfolgten verlor der Komponist Kurt Weill auch nach
seiner Flucht aus Nazi-Deutschland nicht. In den USA musste
der Schopfer der ,,Dreigroschenoper” sich freilich anpassen, um
Erfolg zu haben.

Nach intensiven Studien amerikanischer Folksongs und der
Jazzmusik unternahm der Einwanderer das Wagnis, eine originar
»Amerikanische Oper” schaffen zu wollen, die fur ihn nur aus
der popularen Musik des Landes hervorgehen konnte.

Mit groBter Energie arbeitete Kurt Weill an ,Street Scene”,
inspiriert vom gleichnamigen Drama von Elmer L. Rice, das 1929
den Pulitzer Preis erhielt. Die Handlung, Mitte der 40er Jahre
in den Slums von New York angesiedelt, zeigt Amerika als
»Melting pot“ der Nationen, aber auch die Deformation der
Menschen durch materielle Not. Im Mittelpunkt steht die
Familie Maurrant: Anna betrugt ihren Ehemann Frank, wahrend
Tochter Rose mit dem judischen Intellektuellen Sam Kaplan
anbandelt. Unter den Augen klatschsuchtiger Mietskasernen-
Bewohner spitzen sich die Dinge zu, bis es zu einem Doppelmord
aus Eifersucht kommt.

Das Gelsenkirchener Musiktheater legt ,Street Scene” zur
Saisoneroffnung in die Hande von Gil Mehmert, Musical-
Professor an der Folkwang-Universitat Essen und Regisseur fur
die Eroffnungsshow des Kulturhauptstadtjahrs Ruhr.2010. Diese
Entscheidung ist schwer verstandlich, zumal das Programmheft
das ,vermeintliche Musical” als ,GroBe Oper” lobt. Mehmerts
Zugriff ist zu sehr auf Unterhaltung bedacht und verniedlicht
die sozialen Scharfen des Dramas. Statt der im Programmheft
versprochenen ,aufregenden Gesellschafts- und Sittenschau“
sehen wir eine bunte, zahnlose Revue, in der das Publikum
sogar beim grausigen Doppelmord noch amusiert gluckst.

Lys Symonettes deutsche Ubersetzung der Songtexte von Langston
Hughes straubt sich gegen den Fluss der Musik, die vom
jazzigen Swing zu Wagner’scher Emphase, von der
schwelgerischen Puccini-Arie zum flotten Schlager und von der



Kavatine zum Blues gleitet. Die dafiur notige Geschmeidigkeit
kann Dirigent Heiko Mathias Forster den Musikern der Neuen
Philharmonie Westfalen nur bedingt vermitteln. So gut es
gelingt, zarte Momente wie die Ode an den Fliederstrauch mit
subtilem Klangzauber zu unterlegen, so oft scheint sich das
Holpern der deutschen Texte im Orchestergraben fortzusetzen.
Hoffnung stiftende Ansatze von US-amerikanischem Schwung
geraten immer wieder ins Straucheln.

In Erinnerung bleibt das Buhnenbild von Heike Meixner, die uns
einen halb umgestlirzten Hochhausblock von unten zeigt, und ein
Ensemble, das an diesem Abend mehr Spielfreude denn
sangerische Glanzleistungen bietet. Glaubhaft zeigen Joachim
Gabriel Maall und Noriko Ogawa-Yatake die fortschreitende
Verhartung und Verharmung des Ehepaars Maurrant durch einen
gnadenlosen Alltag. Weicher und hoffnungsvoller ist Tochter
Rose, der Dorin Rahardja warme und wandlungsfahige Soprantdne
gibt. Lars-0Oliver Ruhl verleiht Sam Kaplan Puccini-Farben,
nicht immer ohne Mihe. Umgeben sind diese Hauptakteure von
einem Typenkabinett, das zuweilen am Rande des Tingeltangel-
Theaters agieren muss. Kurt Weill, dieses geniale musikalische
Chamaleon, begegnet uns quasi in Turnschuhen, behangt mit
einer Federboa aus prallbunten Klischees. Wie sollen wir ihn
da ernst nehmen?

(Der Bericht 1ist zuerst 1im Westfalischen Anzeiger
erschienen. Informationen: www.musiktheater-im-revier.de)

GroBstadt-Triptychon in
Gelsenkirchen: Glanz und
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Elend der Zwanziger Jahre

geschrieben von Anke Demirsoy | 4. September 2018

Menschen auf engem Raum:
Szene aus ,Leben in dieser
Zeit“ von Edmund Nick auf
Texte von Erich Kastner
(Foto: MiR/Pedro Malinowski)

So geht es den Tragern beriihmter Namen: Was einerseits Tiiren
offnen kann, weckt andererseits Erwartungen, die nicht selten
zur hohen Messlatte werden. Im Gelsenkirchener Musiktheater
stand jetzt das GroRstadt-Triptychon des Malers Otto Dix Pate
fiir einen gleichnamigen Abend, der drei Opern-Einakter
verschiedener Komponisten mit Hilfe des Tanzes zu einem
Panorama der goldenen Zwanziger Jahre verbinden sollte.

Dabei haben ,Zeus und Elida“ von Stefan Wolpe, ,Leben 1in
dieser Zeit” von Edmund Nick und das ,Mahagonny-Songspiel” von
Kurt Weill kaum mehr gemein als die Entstehungszeit. Stefan
Wolpes 1928 uraufgefuhrtes Werk ist eine Groteske, in der Zeus
auf der Suche nach Europa mitten auf dem Potsdamer Platz in
Berlin landet und sich in den Wirren einer modernen Zeit
verheddert. Wolpe hat dazu eine expressionistische, hoch
komplexe Musik geschrieben, in der Anleihen aus der Tanz- und
Unterhaltungsmusik der Zwanziger grell aufleuchten.

Ganz anders der Kastner-Freund Edmund Nick, seinerzeit
Hauskomponist beim Schlesischen Rundfunk Breslau und nach dem
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Krieg beim WDR in KOln. Seine lyrische Suite ,Leben in dieser
Zeit” (1929) ist ein unterhaltsames Horspiel, dessen Chansons
und Chore fast einschmeichelnd glatt ins Ohr gehen. Meilenweit
ist diese Musik von den gescharften Klangen des ,Mahagonny
Songspiels” (1927) von Kurt Weill entfernt, der aus einem
kleinen Instrumentarium ein Maximum an Biss und Schmiss heraus
holt.

Gelsenkirchens neuer Ballettchefin Bridget Breiner oblag das
Experiment, diese Trias zu einem Gesamtkunstwerk zu schmieden.
Aber aus dem Nebeneinander von Sangern und Tanzern will lange
kein Miteinander werden. Im Buhnenbild von Jirgen Kirner, der
mit zugespitzten Hochhaus-Silhouetten und beengten Wohn-Zellen
arbeitet, belebt der Tanz zwar die Szene, bleibt aber meist
nur Beiwerk. Unbeholfenheiten lassen die Produktion an immer
neuen Stellen haken und holpern. Mal droht ,Zeus und Elida“ in
eine Kostumparade abzurutschen, mal ist die Personenfuhrung
unglucklich wie im Falle von Thomas Mowes, der als Zeus leider
nur stimmlich eine gute Figur abgeben darf. Dann wieder nimmt
die zu oft ungenaue Rhythmik des Sprechgesangs (Joachim G.
Maas) Kastners Versen in ,Leben in dieser Zeit" viel von ihrer
Wirkung.

Gelungenes findet sich erst im zweiten Teil des Abends, der
dann doch noch an Dichte gewinnt. In ,Leben in unserer Zeit“
vermittelt Lars-Oliver Ruhl als ,Herr Schmidt“ viel von der
Ohnmacht und Einsamkeit des Durchschnittsmenschen. Christa
Platzer beruhrt als Chansonette mit dem Lied einer Mutter, die
an der physischen und emotionalen Ferne des erwachsenen Sohnes
leidet. Zum Song ,Man misste wieder 16 sein” choreographiert
Bridget Breiner einen Pas de deux von zauberhaft schwebender,
unbekimmerter Leichtigkeit. Wo es um den Zorn der sprachlosen
Mehrheit geht, steigert sich ihre elegante Tanzsprache zu
kraftvollen und kampferischen Gesten.

Das ,Mahagonny Songspiel” ist ohnehin zu stark, um seine
Wirkung ganzlich zu verfehlen. Wo der Benares-Song so schon
nach Katzenjammer klingt und der Mond von Alabama den



Gesetzlosen scheint, schimmert auch das Versprechen auf, das
Bridget Breiner den Gelsenkirchener Tanzfreunden macht.

(Der Bericht ist zuerst im Westfalischen Anzeiger erschienen.
Info: www.musiktheater-im-revier.de)

,La Traviata“ in
Gelsenkirchen: Von der
Unbarmherzigkeit der Menschen

geschrieben von Anke Demirsoy | 4. September 2018

Am Boden: Die Kurtisane
Violetta Valéry (Alexandra
Lubchansky), Titelheldin aus
Verdis Meisterwerk "La
Traviata" (Foto: MiR/Karl
Forster)

Wie vor einer Aussatzigen wechselten die Menschen die
StraBenseite, wenn Giuseppina Strepponi durch das
norditalienische Stadtchen Busseto ging. Niemand sprach mit
ihr, aber alle iiber sie: Uber die Sangerin mit diversen
Affaren und drei unehelichen Kindern, die an Schwindsucht litt
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und ohne Trauschein mit dem Komponisten Giuseppe Verdi
zusammen lebte. Vielleicht war sie ,die wahre Traviata“, wie
Gaia Servadio in seiner gleichnamigen Biographie behauptet.
Die unbarmherzige Harte der biirgerlichen Gesellschaft bekam
die Strepponi jedenfalls zu spiiren.

Um diese Grausamkeit geht es Gelsenkirchens Opernintendant
Michael Schulz, der die Titelheldin aus Verdis ,La Traviata“
in seiner jungsten Inszenierung gleichsam von Schuld
freispricht. Fragwlrdig erscheint ihm weniger die Kurtisane
als eine amusierwltige Gesellschaft, die unempfindlich fur
fremdes Leid ist und erschreckend rasch im Verachten. Die
Personen zeichnen sich vor allem durch ihr Nicht-Handeln aus:
Sie werden zu Zaungasten, zu Gaffern, zur blolen Staffage. Die
karge Ausstattung betont das realistische Element der
musikalischen Erzahlung (Buhne: Dirk Becker). Ein drehbarer,
aufgeschnittener Kasten ist der schillernden Hauptfigur Bihne
und Gefangnis zugleich. Das zweite Bild zeigt kein trautes
Heim, sondern einen oden Hof. Nicht einmal ein Bett hat
Violetta im letzten Akt, um aus dem Leben zu scheiden. Wie ein
Geist steht sie am Orchestergraben, lauscht einsam und
verloren den atherischen Klangen, die sich von dort ins Nichts
verstromen.

Es sind herrliche Pianissimo-Wunder, die sich unter der
Leitung von Dirigent Rasmus Baumann ereignen. Die Neue
Philharmonie Westfalen, die ihre Tugenden bereits im Britten-
Zyklus eindrucksvoll unter Beweis stellte, erreicht in dieser
sTraviata“-Produktion einen neuen Gipfel. Die Musiker lassen
die Festszenen quirlig und spannungsvoll moussieren, erfullen
Violettas verzweifeltes , Amami Alfredo” mit heifer Glut und
begleiten ihr Sterben mit einer glasernen Transparenz, die
beinahe unstofflich klingt. Eine fabelhafte Leistung, belohnt
mit frenetischem Beifall.

In der Hauptrolle zeichnet Alexandra Lubchansky, die in
Darmstadt jungst unverschuldet ins Zentrum eines Opernstreits
geriet, Glanz und Elend der Kurtisane facettenreich nach. Ihr



beweglicher Sopran kann kalt auftrumpfen und glutvoll flehen,
aber auch madchenhaft fragil klingen. Ihr gelingt das sensible
Portrat einer leidenden Frau, die weder Mitleid noch Hilfe zu
erwarten hat. Neu im Gelsenkirchener Ensemble ist der Rumane
Daniel Magdal, der als Alfredo einen achtbaren Einstand gibt.
Sein Tenor gewinnt nach etwas sprodem Beginn an Glanz, zeigt
Kraft ohne Kraftmeierei und versagt auch in leiseren Nuancen
nicht den Dienst. Ein regelrechter Coup gelingt Gunter
Papendell, der aus Alfredos Vater Giorgio Germont endlich
einmal mehr macht als einen hdlzernen Moralisten. Papendell
findet fur das Schwanken zwischen Strenge und Mitleid
wunderbar warme und lebendige Nuancen, fur die er vom
Premierenpublikum sturmisch gefeiert wurde.

Mag Intendant Michael Schulz zuweilen auch etwas ausgiebig
Geld regnen lassen, um die Verdinglichung aller menschlichen
Beziehungen zu verdeutlichen: Er halt seinen Regie-Ansatz
konsequent durch und steigert sich zu einem erschutternden
Schlussbild. So verlassen wie unter diesen Menschen, so die
Botschaft, kann Violetta wohl nirgends sein.

(Der Bericht ist zuerst im Westfalischen Anzeiger erschienen.
Info: www.musiktheater-im-revier.de)

,Merlin“ - Isaac Albéniz‘
wirrer Opernschinken in
Gelsenkirchen

geschrieben von Martin Schrahn | 4. September 2018
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Konig Arthur (Lars-Oliver
Rahl) halt das Schwert des
Machtigen. Foto:MiR/Beu

Endlich mal keine , Carmen*, ,Traviata” oder ,Zauberflote” -
allesamt Opernhits, die landauf, landab heruntergenudelt
werden. Dafiir bekommen wir ,Merlin“. Das ist der Zauberer aus
der Artus-Sage. Das ist hehrer Stoff, groBe Oper, ja grofes
Kino. Da hat sich schon Richard Wagner prachtig bedient, haben
sich unzahlige Literaten, spater Filmemacher inspirieren
lassen.

,Merlin“ also. Das Gelsenkirchener Musiktheater im Revier
(MiR) l1adt zur Deutschen Erstauffihrung einer Oper, die indes
schon uber 100 Jahre alt ist. Sie stammt von dem Spanier Isaac
Albéniz. Geschrieben auf das Libretto eines reichen Briten
namens Francis Burdett Money Coutts. Ein exzentrischer Kauz
und gluhender Wagnerianer, der sich im wahnhaften Wetteifern
mit dem Bayreuther Meister an einer Artus-Trilogie
abarbeitete.

Albéniz wiederum, als meisterlicher Pianist in Europa eine
GroBe, als Komponist vor allem mit Klavierwerken glanzend,
wollte in den 1890er Jahren die Oper fur sich entdecken.
Vielleicht war auch da ein wenig Geltungsbedurfnis im Spiel,
der wunbedingte Wille, als Spanier im Konzert des
mitteleuropaischen Musikdramas mitzumischen. 1In London
jedenfalls fanden Albéniz und der ,Literat” zusammen. Leider:
Denn dieser Begegnung bedurfte es in der Musikgeschichte nun
wirklich nicht.
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Das Ergebnis namlich war ,Merlin“: schrecklich unbeholfen im
dramaturgischen Verlauf, unsaglich das Libretto, krude und
wist in der musikalischen Gestaltung. Albéniz serviert uns
Wagner light in Verbindung mit Ubersteigertem Verismo. Eine
Melange, die oft in pur Plakativem mundet. Offenbar hatte der
Komponist wenig Gespur dafiur, die Szenerie klanglich
differenziert zu zeichnen. ,Merlin” ist ein wirrer ,Schinken”,
der an Richard Strauss’ wenig spater erschienene ,Salome”
nicht mal kratzen kann.

Trotz allem hat sich das MiR an die Ausgrabung gewagt, acht
Jahre nach der Urauffihrung in Madrid. Hat das Werk mutig
eingekurzt auf drei konzentriert gefasste Akte. Und hat sich
an diesem ,Schatz“ gehorig verhoben. Regisseur Roland Schwab
prasentiert Archetypen, keine Charaktere. Ausstatter Frank
Fellmann zeigt im wabernden Nebel oder mystischen Blau eine
Stralle ins Nirgendwo, einen gestrandeten Wagen. Merke: Die
Sehnsucht nach dem Sagenhaften ist auch der Moderne nicht
fremd.

Blonder Racheengel:

Nivian (Petra
Schmidt) totet
Merlin (Bjorn

Waag) . Foto:
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MiR/Beu

Die Ritter kommen hingegen ritterlich daher (Kostlime: Renée
Listerdal), wenn Artus, wie ein tumber Siegfried, das Schwert
aus dem Stein zieht und Konig wird. Nach dem Krieg mit den
Anhangern der grundbdésen, verraterischen Morgan sehen wir
aufgespiellte Kopfe. Im Schlussakt plotzlich Merlins Ende,
blutig gerichtet von seiner Sklavin Nivian.

Wahn, uUberall Wahn. Die Regie hat den Figuren vor allem
aufgesetzte, exaltierte Posen verordnet. Bjgrn Waag (Merlin),
Lars-0Oliver Ruhl (Arthur) und Majken Bjerno (Morgan) singen
Uberwiegend am oberen Ende der Ausdrucksskala, was den Stimmen
nicht bekommt. Einzig Petra Schmidt (Nivian) verstromt
bisweilen lyrische Warme in differenzierter Dynamik. Dirigent
Heiko Mathias FoOorster wiederum fuhrt Chor wund Neue
Philharmonie Westfalen einigermaBen unfallfrei durch die wuste
Partitur.

Am Ende haben wir gegen zehn Uhr die Oper verlassen und wahnen
uns um die Mitternacht. Wir horen ,Iberia”“ — wunderbarer
Albéniz.

Bildmachtiger Antikriegs-
Appell

geschrieben von Anke Demirsoy | 4. September 2018
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Der Erfolg des Britten-Zyklus'’
am Musiktheater in Gelsenkirchen
ist maRgeblich das Werk der
Regisseurin Elisabeth Stéppler.
Die in Hannover geborene 34-
Jahrige, die das Regiehandwerk
unter anderem bei GO6tz Friedrich
und Peter Konwitschny in Hamburg
studierte und einst Assistentin von Johannes Schaaf und Stefan
Herheim war, schilderte in ,Peter Grimes“ die gnadenlose
Hetzjagd auf einen AuBenseiter und formte ,Gloriana” zu einer
bildstarken und packenden Studie iiber die Auswirkungen der
Macht.

Mit dem Versuch, Brittens ,War Requiem” fiur die
Gelsenkirchener Oper in eine Buhnensprache zu ubersetzen, geht
Elisabeth Stoppler jetzt einen tollkihnen Schritt weiter.
Fasziniert vom aufruttelnden Antikriegs-Appell dieser
Totenmesse, die Britten fur die symboltrachtige Einweihung der
wieder aufgebauten Kathedrale zu Coventry komponierte,
versucht sie dem Werk eine Handlung abzulauschen und seine
ohnehin eindringliche Botschaft weiter zu verstarken. Dabeil
greift sie die dialogische Anlage des Werks auf: So wie
Britten den lateinischen Text der Messe mit Berichten des im
1. Weltkrieg gefallenen Frontsoldaten Wilfred Owen
verschrankt, so spielen Szene und Videoprojektionen in ihrer
Inszenierung 1ineinander. Die Gesangssolisten verkorpern
Einzelschicksale, die Chore eine anonyme Masse.

Sie alle geraten in einen absurden Kreislauf von Gewalt, als
der Krieg uUber das Fernsehen in die Welt einer kleinen Familie
bricht. Ein verletzter Soldat platzt durch den Wandschrank
mitten ins Wohnzimmer, wo er vor aller Augen stirbt. Vater,
Mutter und die Kinder reagieren darauf nachhaltig verstort.
Der eben noch tote Soldat steht wieder auf und erschieft ein
Kind. Das Kind steht wieder auf und erschielSt seinen Bruder.
Der Bruder steht wieder auf und droht seinerseits Amok zu
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laufen. So geht es fort und fort in der Welt, mit der die
Regie uns konfrontiert. Die Opfer stehen auf, um ihrerseits zu
Tatern werden.

Es liegt auch am gravitatischen Fluss der Musik, wenn dieser
Kreislauf bald ermudend wirkt. Die von Elisabeth Stoppler fur
dieses Experiment erfundene Handlung bleibt Stuckwerk: Es
kommt kein Erzahlfluss auf, vielmehr ertrinkt das
Buhnengeschehen zunehmend in einer Flut symboltrachtiger
Bilder. Manche davon sind auf dustere Weise groBartig.
Vielfach und namenlos ist das Leid, das die Chore verkorpern.
Elisabeth Stoppler lasst sie auf dusterer Szene schwanken und
fallen, als sei Hyperions Schicksalslied grassliche Realitat
geworden (Buhne und Kostume: Kathrin-Susann Brose). Rauch
steigt auf und weht uUber Korper. Ob per Video eingespielte
Kunstblut-0Orgien die Wucht des ,Dies Irae” noch verstarken ist
indes eine Frage, zu der es verschiedene Meinungen geben kann.
Aus dem grundlegenden Dilemma, dass der Regisseurin mehr nach
dem Werk verlangte als das Werk nach einer Regie, gibt es
offenkundig keinen Ausweg.

Sangerisch ragt Petra Schmidt aus einem mehr soliden denn
glanzvollen Ensemble heraus. Opernchor, Extrachor und
Kinderchor des MiR haben maRgeblichen Anteil am musikalischen
Erfolg, fur den Rasmus Baumann am Dirigentenpult der Neuen
Philharmonie Westfalen verantwortlich zeichnet. Der
wohlmeinende Versuch des Publikums, die Premiere zum nachsten
Erfolg der Regisseurin hochzujubeln, geht indes an der Sache
vorbei. Elisabeth Stoppler ist in Wurde an einem Experiment
gescheitert, das nicht gelingen konnte.

Das Programm des Musiktheater im Revier findet sich unter
http://www.musiktheater-im-revier.de
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