
Guy Joosten verschenkt Verdis
„Don  Carlo“  an  der
Düsseldorfer Rheinoper
geschrieben von Werner Häußner | 23. Februar 2016

Kampf  der  Mächte:  König
Philipp  (Adrian  Sampetrean,
rechts)  legt  sich  mit  dem
Großinquisitor  (Sami
Luttinen)  an.  Foto:  Hans
Jörg  Michel

Die  Oper  in  Bonn  erschließt  mit  „Jérusalem“  neue  Verdi-
Dimensionen.  Frankfurt  erarbeitet  mit  „Stiffelio“  einen
ungewöhnlichen, spannenden Stoff aus entlegenen Regionen der
Verdi-Rezeption und holt mit „Oberto“ dessen erste Oper ins
Licht einer validen musikalischen Wiedergabe. In Düsseldorf,
an  der  Deutschen  Oper  am  Rhein,  die  vor  Generationen  für
avancierte Spielpläne bekannt war, bleibt Intendant Christoph
Meyer  seiner  Linie  treu.  Mit  „Don  Carlo“  füttert  man  das
übliche Vierzig-Werke-Repertoire auf. Statt perspektivischer
Blicke  ein  Rückzug  aufs  massen-  und  kassenkompatible
Allerwelts-Einerlei.

Und genau dazu passend kommt die Inszenierung von Guy Joosten
daher.  Die  Bühne  von  Alfons  Flores  mag  in  ihrer  goldenen
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Geometrie – wozu eigentlich? – an den „Palazzo dei Diamanti“
in Ferrara erinnern, wirkt aber in ihrer belanglosen Ästhetik
wie ein modisches Tagungshaus-Foyer der siebziger Jahre. Dazu
gibt es mal brillantes, mal gedämpftes Licht von Manfred Voss,
dann drohen feuerfarbene Schattierungen, und zwei Mal schaltet
sich für kurze Momente blaues Licht ein – sich dem Verständnis
entziehendes subtiles Interpretationsmoment oder einfach nur
der falsche Schalter in der Lichtbude? Hänger fahren rauf und
runter, der Raum wird vergrößert oder reduziert. Zum Autodafé
gibt es ein bisschen züngelnde Flammen als Projektion. So hat
man vor vierzig Jahren die Oper modernisiert.

Bettkantengeflüster

Joosten stellt – wie originell – ein Bett ins Zentrum. Darin
wälzt sich der König auf die aus politischer Räson geheiratete
Braut  seines  Sohnes  Carlos,  während  der,  ein  geistig
beschädigter Neurotiker, von Posa zum Werkzeug seiner Pläne
gemacht wird und zum final gebrüllten „Libertá“ des Duetts
hinausstürmt. Als Bettkantengeflüster nimmt Joosten auch das
hochbrisante Gespräch des Königs mit dem unabhängig denkenden
Marquis, der sich erst mal entspannt auf die Federn lümmelt.
So  läppisch  will  Joosten  offenbar  eine  offene
Gesprächsatmosphäre  signalisieren,  während  der  anklagende
Aufschrei  Posas,  der  König  habe  Spanien  den  „Frieden  der
Gräber“  bereitet,  ziemlich  eindruckslos  an  dem  Monarchen
abperlt. Auch der weibliche Hofstaat um die ehrgeizige Eboli
gruppiert sich in putzigen Rüschchenkostümen Eva Krämers auf
dem Bett, in das wenige, psychologisch unbeleuchtete Momente
später, der Infant seine ehemalige Verlobte zieht.



Geistig  beschädigter
Neurotiker:  Don  Carlo
(Gianluca  Terranova)
provoziert  seinen  Vater  im
Ketzergewand.  Links  Ramona
Zaharia  als  Eboli,  rechts
Olesya  Golovneva  als
Elisabetta. Foto: Hans Jörg
Michel

Verschenkt ist das Autodafé, jene zentrale Scharnierstelle in
der Oper, in der Verdi das Meyerbeer’sche Politdrama mit den
intimen  seelischen  Tragödien  verschmilzt.  Da  leistet  sich
Düsseldorf  einen  brutalen  Strich  und  führt  damit  längst
überwunden geglaubte Traditionen geringschätzender Eingriffe
in Verdis Partituren weiter – man stelle sich so etwas in
Wagners „Lohengrin“ vor! Dass die flandrischen Gesandten mit
Eselsohren auftreten, angeführt von Carlos im Ketzerkostüm,
ist eigentlich nicht mehr wichtig – die Inszenierung hat zu
diesem Zeitpunkt schon längst ihre Chancen verspielt.

Ohne Tiefenblick

Und die hätte es gegeben: Aus dem schwachen, mit Komplexen und
Ticks belasteten Carlos, der sich vor Konflikten unter der
Bettdecke  verkriecht,  hätte  eine  konsequent  beleuchteter
Charakter werden können. In Elisabetta sieht Joosten offenbar
eine  selbstbewusste  junge  Frau,  die  dem  König  offen  ins
Angesicht  widerstehen  kann,  aber  die  Schemen  einer
Personenkontur schärfen sich nicht. Der Moment im Autodafé, in



dem sie ihm ihre Hand verweigert und er sie sich gewaltsam
nimmt, war eines der wenigen Signale einer Deutungsidee. Aber
sie verpuffen im goldenen Rahmen und der lahmenden Fadesse
einer Personenführung ohne Tiefenblick.

Hätte es nun wenigstens sängerische Lichtblicke gegeben. Aber
die Deutsche Oper am Rhein wird auch da ihrem früheren Ruf
nicht mehr gerecht. Zwar wird Gianluca Terranova applaudierend
gefeiert, aber das täuscht nicht darüber hinweg, dass er ein
finessenlos,  bisweilen  grob  singender  neo-italienischer
Lautstärke-Tenor ist. Mit seiner festgesessenen Stimme bemüht
er  sich  spürbar  um  den  lyrischen  Bogen,  um  den  fein
schmelzenden Ton. Da er aber ständig Druck anwenden muss,
fehlt  ihm  die  geschmeidige  Entfaltung  des  Klangs,  die
technisch  abgesicherte  dynamische  Flexibilität,  die  leicht
ansprechende Höhe. Die Misere heutigen Verdi-Gesangs könnte
Terranova  trefflich  exemplifizieren.  Ähnlich  der  diesmal
enttäuschende Laimonas Pautienius mit einem galligen, zu weit
hinten sitzenden Bariton. Die chevaleresken Töne in der Szene
mit Eboli fehlen ihm ebenso wie der idealistische Ton des
Freiheitsstrebens oder die verklärten Momente der Todesszene.

Sami Luttinen hat nicht, was Verdi mit „tinta“ bezeichnet,
jene untergründige Farbe des Bedrohlichen in der Stimme. Sein
Bass  erklimmt  die  Höhe  mit  Kraft,  bleibt  im  Zentrum
unverbindlich. Das Duett mit dem König verharrt im Rahmen
einer  jovialen  Unterhaltung.  Für  Adrian  Sâmpetrean  eine
Herausforderung, die er – wie das klagende Bekenntnis seiner
existenziellen  Einsamkeit  in  seiner  Arie  –  mit  Anstand
bewältigt, auch wenn ihm die Reife der Gestaltung noch abgeht.

Olesya Golovneva ist eine anrührende Elisabetta mit Momenten
der  Zerbrechlichkeit  wie  der  inneren  Stärke,  die  sich
stimmlich beglaubigen kann, so lange keine Tiefe gefordert
ist. Aber sie hat das wehmütige Legato, mit dem sie ihrer vom
König  gedemütigten  Freundin  ihr  Herz  mit  zurück  nach
Frankreich gibt; sie hat auch den abgeklärten Blick auf die
„Vanitas“ des Lebens, deren Erkenntnis den alten Karl V. ins



Kloster gehen ließ.

Jeder erledigt nur sein Ding

Ramona  Zaharia  bringt  für  die  Prinzessin  Eboli  glanzvolle
Substanz, ansprechende Höhe und eine gut fundierte Tiefe mit,
offenbart aber auch, dass ihr für ein entspanntes Singen der
Verzierungen  des  Schleierlieds  die  Länge  des  Atems  fehlt.
Torben Jürgens erklärt mit respektablem Bass den tiefen Irrtum
des ehrgeizigen, zu Staub zerfallenen Kaisers Karl V., Anna
Tsartsidzes leichter Sopran veredelt die wenigen Sätzchen des
Pagen Tebaldo, Natali Dzemailova kleidet als Contessa Aremberg
ihren  Schock  über  den  brutalen  König  in  Eleganz.  Ibrahim
Yeşilay (Lerma) und Sylvia Hamvasi (Stimme vom Himmel) bleiben
ihren Partien nichts schuldig. Gerhard Michalskis Chor, in
seiner zentralen Szene in den Hintergrund verbannt, singt sich
routiniert durch die Oper.

Das Orchester leitet der Ukrainer Andriy Yurkevych, GMD der
Polnischen Nationaloper Warschau. Er tut sein Bestes, um dem
Abend  musikalisch  Belang  zu  geben,  wählt  aber  schwankende
Tempi, deren Sinn nicht aufgeht, zumal er gegen Ende hin die
Sänger mit zäher Langsamkeit strapaziert. Der Eindruck drängt
sich auf, dass auf der Bühne und im Graben jeder sein Ding
erledigt, ohne den Kontakt über ein Minimum hinaus zu pflegen
oder gar in den Dienst einer gemeinsamen musikalischen Aussage
zu  stellen.  Und  das  Ding  im  Graben  kommt,  wie  bei  den
Düsseldorfer  Symphonikern  leider  öfter,  nicht  über  solide
Routine  hinaus,  gewürzt  hier  und  da  durch  sorgfältig
modellierte  solistische  Momente.  Alles  in  allem  ein
verzichtbarer  Opernabend.  Schade  um  die  Zeit.

Weitere Vorstellungen am 27. Februar, 3., 6., 13., 19., 28.
März, 2. April. Karten: (0211).89 25 211, www.operamrhein.de
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Für  die  Ruhmeshalle  der
Opernregie:  Hilsdorfs
überwältigender  „Eugen
Onegin“ in Köln
geschrieben von Werner Häußner | 23. Februar 2016
Es war einer jener Opernabende, die – wie es Zerbinetta in
Strauß‘ „Ariadne auf Naxos“ sagt – hingegeben stumm machen.
Bei dem man den Eindruck hat, noch so gewählte Worten blieben
schmerzhaft ungenügend hinter der Tiefe des Erlebten zurück.
Bei dem jede Beschreibung vergeblich ist, die versucht, dem
unmittelbaren Eindruck einen Begriff zu geben. Bei dem es dem
Rezensenten  schwer  fällt,  die  professionelle  Distanz  zu
wahren.

Geschafft hat das kein „neuer Gott“, sondern ein erfahrener
Regisseur, in Einklang mit einem wunderbaren Team: Dietrich
Hilsdorf hat in Köln im Zeltbau am Hauptbahnhof einen „Eugen
Onegin“ erarbeitet, der es zumindest auf einen Spitzenplatz
bei den diversen Umfragen zur besten Inszenierung der Saison
schaffen müsste.
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Olesya  Golovneva
(Tatjana)  und
Andrei  Bondarenko
(Onegin)  in  der
Kölner Inszenierung
von  Tschaikowskys
„Lyrischen Szenen“.
Foto:  Paul
Leclaire/Oper Köln

Das schier unglaubliche Maß des Gelingens ist zuallererst dem
Menschenbeobachter  Hilsdorf  zu  verdanken.  Tschaikowskys
„Lyrische Szenen“ eignen sich ja nicht für den Aktionismus,
mit dem andere Regieführer sie aufzupeppen suchen. Aus dem
Zusammentreffen eines in das fiktive Leben und Lieben seiner
Romane versponnenen Mädchens mit einem jungen Mann, der schon
(zu) viel erlebt haben dürfte, sind kaum szenischen Funken zu
schlagen. Es sei denn, man heißt Dietrich Hilsdorf und hat
einen ausnehmend scharfen Blick für die menschliche Psyche.

Die anderen Ursachen für das Kölner Opernwunder heißen Marc
Piollet  und  das  Gürzenich-Orchester.  Sie  treiben  die
Verfeinerung  der  ohnehin  in  ausgesuchtem  Raffinement
schwelgenden Partitur auf die Spitze. Das liegt nicht nur an
der  stets  lockeren,  gelassenen  Phrasierung,  der  sanften
Brechung  der  Orchesterfarben,  der  dynamischen  Delikatesse.
Piollet  versteht  es,  die  milde  Wehmut  und  den  zitternden
Enthusiasmus in noblen Klang zu kleiden; das Orchester ist in
den  neblig-depressiven  Momenten  des  zweiten  Akts  ebenso
sensibel bei der Sache wie in der auffahrenden Aggressivität
der Polonaise oder der nervösen Rastlosigkeit des Finales. Und
der  intensiven  Glut  der  emotional  hochfahrenden  Musik
Tschaikowskys,  die  ja  nicht  nur  lyrische  Verinnerlichung
kennt, folgt Piollet nicht mit vordergründiger Brillanz oder
saftigem  Ausspielen,  sondern  mit  einem  gebändigten,
untergründigen  Drängen.



Was „macht“ Hilsdorf mit den „lyrischen Szenen“, dass sie so
eindringlich wahrhaft wirken? Dass die Kunstfiguren der Oper
an die tragischen Charaktere aus einem Tschechow- oder Gorki-
Drama erinnern? Die Antwort: Eigentlich nichts. Er beobachtet
nur genau, was in ihnen vorgeht, und weiß mit sicherer Hand
seine Darsteller zu animieren, jeden Moment auf der Bühne zu
leben.  Dieser  „Eugen  Onegin“  ist  ein  Abend  subtiler
Interaktion, erschlossen mit minimalen Gesten, mit sprechender
Mimik, mit genau austarierten szenischen Reaktionen auf die
Musik. Hilsdorf ist einer der Regisseure, die auf die Musik
achten – auch wenn er aus dem Schauspiel kommt, hat er selbst
in seinen provozierendsten Arbeiten nie den Blick auf die
Musik vergessen.

Präzise szenische Darstellung innerer Zustände

Wie präzis Hilsdorf innere Zustände szenisch zu repräsentieren
versteht,  erweist  zum  Beispiel  die  entscheidende  Begegnung
zwischen Tatjana und Onegin: Wie den jungen Andrei Bondarenko
bei der Lektüre des Briefes der Überschwang des Bekenntnisses
nervt,  wie  er  um  pubertäre  Gefühlslagen  wissend  grausam
gerecht urteilt, mit einer Mischung von wissender Anteilnahme
und der eisigen Klugheit seiner abgebrühten Erfahrungen. Auch
Onegin ist ein mehrdimensionaler Charakter – und Bondarenko
macht  das  im  Spiel  und  im  Tonfall  seines  schlanken,
gestaltungswilligen  Baritons  deutlich.

Ein  Buch  der  Gefühle  ist  das  Antlitz  Tatjanas:  Olesya
Golovneva, die in Köln in so einigen großen Rollen brillierte,
lebt diese Rolle geradezu: Wie sich vorausschauender Schmerz
mit vager Hoffnung paart, wie sie die Tränen zurückhält, unter
den Worten Onegins immer mehr die Fassung verliert, wie sie
die Fäuste im Schoß ballt und die stumme Bitte formuliert, es
möge vielleicht doch glücklich ausgehen – alles das ist große
Menschendarstellung.  Und  durch  den  manchmal  etwas  schwer
schwingenden, aber tadellos geführten und zum enthusiastischen
Aufschwingen  ebenso  wie  zu  lyrischer  Verinnerlichung  und
traumatischer Blässe fähigen Sopran Golovnevas erfüllt sich



die szenische Intensität auch musikalisch aufs Wahrhaftigste.

Hilsdorf verliert mit der Konzentration auf Schlüsselszenen
nicht den Blick auf die Figuren, die scheinbar am Rand stehen,
tatsächlich aber dem Drama unersetzlich Akzente mitgeben: Da
ist  Dalia  Schaechter  als  Larina,  eine  ernüchterte  Frau,
pragmatisch,  durch  das  Schicksal  hart  geworden.  Tatjanas
Bücherverliebtheit akzeptiert sie nur mühevoll und mit einer
Spur scharfen Hohns. Eine Frau, die dem Chaos der Welt ein
beherrschtes System gesellschaftlich kontrollierten Verhaltens
entgegensetzt,  das  durch  Onegins  und  Lenskis  Ausbruch
zusammenbricht. So geht es auch ihr: Teilnahmslos sitzt sie
zuletzt im Rollstuhl, vom Schlaganfall gelähmt.

Raum und Licht stützen Hilsdorfs Menschenstudien

Schaechter,  eine  großartige  Darstellerin,  bringt  mit  Anna
Maria Dur als Filipjewna das Quartett mit Tatjana und Olga in
der ersten Szene musikalisch so wunderbar auf den Punkt, wie
man es selten zu hören bekommt. Der „Njanja“, ebenfalls vom
Leben gezeichnet, gibt Dur mütterlich-verständnisvolle Züge,
ausgedrückt  in  kleinen  Gesten  und  Zwischentönen.  Adriana
Bastidas Gamboa ist die attraktive Olga, die sich eigentlich
nur langweilt, während Lenski seine Liebesschwüre vorträgt,
als würde er eine Lesung seiner eigenen Gedichte veranstalten.
Sie steht auf der „realistischen“ Seite und wäre die geeignete
Nachfolgerin der Hausherrin im System Larina. Dass sie sich –
wie in der Vorlage Puschkins – schnell mit einem Soldaten
tröstet,  zeigt  Hilsdorf  in  einem  Streiflicht  während  der
Polonaise des dritten Akts, die eher Züge einer Totenzugs als
eines Festes trägt.

Die Schärfe der Analyse lässt nur in der Episode mit dem
Fürsten  Gremin  nach.  Das  mag  an  Robert  Holl  liegen,  der
szenisch  eher  neutral  einherschreitet,  leider  auch  in  den
Höhen ins Schwimmen gerät und den Schmelz für die Legati nicht
mitbringt. Auch Matthias Klink erfüllt die Rolle des Lenski
nicht ganz glücklich. Bei aller darstellerischen Sensibilität,



die  sich  mit  musikalischem  Verstehen  eint,  fehlt  ihm  der
freie, gelöste Ton.

Alexander  Fedin  macht  aus  Monsieur  Triquet  eine  bitter-
komische Variante des Hoffmann’schen Kapellmeisters Kreisler:
Er ist für ein bisschen Unterhaltung gut, aber verstehen wird
ihn in dieser rustikalen Ballgesellschaft niemand. Dass er die
letzte Strophe seines Couplets der geduldigen Filipjewna im
allgemeinen Trubel unbeirrt vorträgt, trägt die Züge einer
Groteske. Auch Stefan Kohnke als Hauptmann, Luke Stroker als
Saretzkij  und  Rolf  Schorn  als  Guillot  machen  aus  ihren
marginalen  Figuren  große,  weil  im  Detail  durchgestaltete
Rollen.  Nicht  zu  vergessen:  Der  Chor  gibt  –  dank  Andrew
Ollivant  –  nicht  nur  musikalisch,  sondern  auch  in  seiner
präzisen Bühnenaktion sein Bestes.

Dieter Richter hat für Hilsdorfs Menschenstudie eine im besten
Sinne unspektakuläre Bühne gebaut: Einen Salon, wie man ihn in
russischen Herrenhäusern heute noch finden kann, lichtvoll,
dezent  in  Pastellfarben,  mit  zurückhaltender  florealer
Dekoration. Das elektrische Licht ist nachträglich eingebaut;
die Leitungen führen in schwarzen Röhren zu altertümlichen
Bakelit-Schaltern. Liebe zum Detail verbindet diesen Raum, der
sich  zur  Halle  erweitern  lässt,  mit  Renate  Schmitzers
Kostümen, die sich stilistisch zwischen der Zeit Tschaikowskys
und  den  fünfziger  Jahren  bedienen.  Dass  Raum  und  Licht
(Andreas  Grüter)  die  Inszenierung  kongenial  stützen,  trägt
dazu bei, für diesen Kölner „Eugen Onegin“ schon mal einen
Platz in der Hall of Fame der Opernregie zu reservieren.



Schicksal  und  Geschichte:
Prokofjews  „Krieg  und
Frieden“  in  der  finanziell
gebeutelten Kölner Oper
geschrieben von Werner Häußner | 23. Februar 2016
Ein großer Erfolg zur Eröffnung der Saison der Kölner Oper!
Sergej Prokofjews „Krieg und Frieden“ nach dem Roman Lew
Tolstois sorgte nicht nur für begeisterte Kritiken, sondern
bei der letzten Vorstellung auch für einen Beinahe-Tumult vor
der Kasse: Hätte der Intendant nicht kurzfristig Stehplätze
zur Verfügung gestellt, wären wohl einige Opernbesucher
frustriert nach Hause gegangen.

Der Krieg: Matthias Klink als von Schmerz und Qual
gekrümmter Pierre Besuchow - eine der drei Hauptfiguren
von Prokofjews Oper. Foto: Karl und Monika Forst

Mit „Krieg und Frieden“ hat Uwe Eric Laufenberg, seit 2009

https://www.revierpassagen.de/4892/schicksal-und-geschichte-die-kolner-oper-von-finanziellen-problemen-geschuttelt-landet-mit-prokofjews-%e2%80%9ekrieg-und-frieden%e2%80%9c-einen-grandiosen-erfolg-zur-spielzeiteroffnung/20111010_1823
https://www.revierpassagen.de/4892/schicksal-und-geschichte-die-kolner-oper-von-finanziellen-problemen-geschuttelt-landet-mit-prokofjews-%e2%80%9ekrieg-und-frieden%e2%80%9c-einen-grandiosen-erfolg-zur-spielzeiteroffnung/20111010_1823
https://www.revierpassagen.de/4892/schicksal-und-geschichte-die-kolner-oper-von-finanziellen-problemen-geschuttelt-landet-mit-prokofjews-%e2%80%9ekrieg-und-frieden%e2%80%9c-einen-grandiosen-erfolg-zur-spielzeiteroffnung/20111010_1823
https://www.revierpassagen.de/4892/schicksal-und-geschichte-die-kolner-oper-von-finanziellen-problemen-geschuttelt-landet-mit-prokofjews-%e2%80%9ekrieg-und-frieden%e2%80%9c-einen-grandiosen-erfolg-zur-spielzeiteroffnung/20111010_1823
http://www.revierpassagen.de/4892/schicksal-und-geschichte-die-kolner-oper-von-finanziellen-problemen-geschuttelt-landet-mit-prokofjews-%e2%80%9ekrieg-und-frieden%e2%80%9c-einen-grandiosen-erfolg-zur-spielzeiteroffnung/20111010_1823/8397-498klein


amtierender Intendant der Oper, einen zweiten grandiosen
Erfolg verbuchen können – nach der bejubelten Uraufführung von
Karlheinz Stockhausens „Sonntag aus Licht“ in der vergangenen
Spielzeit. Doch die künstlerischen Großtaten, obwohl vom
Publikum angenommen und mit viel Beifall bedacht, sind auch
ein Grund für fortlaufende Querelen um die finanzielle
Ausstattung der Bühnen Köln. Denn auf der einen Seite stehen
die politischen Erwartungen, die Oper Köln solle in der oberen
Liga der deutschen Bühnen mitspielen – was für eine
Millionenstadt kein überzogenes Ziel ist. Auf der anderen
Seite dräut eine chronische Unterfinanzierung von Oper und
Schauspiel. In der vergangenen Spielzeit 2010/11 lag das
Defizit bei fünf Millionen Euro, die aus den Rücklagen
entnommen werden müssen. Die Stadt, die in einer tiefen
Finanzkrise steckt, finanziert die Eigenbetriebe mit knapp 48
Millionen pro Jahr.

Ein künstlerischer Erfolg – die Uraufführung von „Sonntag aus
Licht“ – und ein Gastspiel in China haben die
Finanzierungslücke kräftig erweitert. Dazu ist die Verteilung
der Mittel zwischen Oper und Schauspiel nicht geregelt. Und
die Bühnen müssen dazu noch Tarifsteigerungen für 700
Mitarbeiter selbst auffangen; das sind 700.000 Euro.
Erschwerend kommt eine Kürzung im laufenden Spielbetrieb von
1,4 Millionen Euro dazu – so der Geschäftsführender Direktor
der beiden Bühnen, Patrick Wassenbauer.

Vor diesem Hintergrund hat die Deutschsprachige Opernkonferenz
jetzt die Stadt Köln aufgefordert, für eine solide finanzielle
Ausstattung der Oper Köln zu sorgen. „Es ist eine Zumutung für
die Kölner Oper, um jeden Euro eines künstlerischen Etats
feilschen zu müssen“ sagte der Vorsitzende der Opernkonferenz,
der Frankfurter Opernintendant Bernd Loebe, anlässlich der
Herbstsitzung der Konferenz in Zürich. So sei eine seriöse
künstlerische Planung eines städtischen Opernhauses nicht
möglich. Das Aufzehren der Rücklagen durch die laufenden
Aufgaben macht aus Sicht der Opernkonferenz deutlich, dass die



Kölner Oper einen zusätzlichen Zuschussbedarf von mindestens
fünf Millionen Euro hat. Der Kölner Kulturdezernent Georg
Quander hatte im September noch von sieben Millionen
gesprochen, wenn Köln mit Städten wie Frankfurt, Stuttgart und
Dresden gleich ziehen solle.

Nun kann sich die Oper Köln das unbezweifelbare Verdienst
anrechnen lassen, „Krieg und Frieden“ in einer weitgehend den
ursprünglichen Intentionen Prokofjews entsprechenden Fassung
auf die Bühne gebracht zu haben. Prokofjews Lieblings- und
Schmerzenskind, 1941 kurz vor dem Einmarsch der Deutschen in
Russland begonnen, sollte eine Oper über die Glücks- und
Sinnsuche von Menschen in einer erstarrten,
vergnügungssüchtigen, moralisch morschen Gesellschaft werden.
Prokofjew wollte, ganz im Sinne Tolstois, die Menschen in
ihrer Suche nach Sinn, Liebe, Erfüllung darstellen – und ihr
Scheitern im Strudel historischer Ereignisse, die sie weder
vorhersehen noch verantworten konnten.Die Verknüpfung
individueller Schicksale mit dem ehernen Gang einer
unberechenbaren Geschichte: das ist Tolstois Thema, und das
interessierte Prokofjews seit der Jugendlektüre des Buchs.

Doch Prokofjews Pläne erwiesen sich als Schaum: Der
überraschende Kriegsbeginn, die Parallele von 1941 mit dem
Überfall Napoleons 1812 und dem alle Stände einigenden
nationalen Widerstand legte es nahe, die patriotischen und
heroischen Momente zu Lasten der intimen Szenen
herauszustellen. Prokofjew arbeitete das Werk mehrmals um,
ergänzte es durch Massenchöre und ein Sieges-Finale, das wohl
den „vaterländischen“ Krieg gegen Napoleon mit dem aktuellen
Niederringen von Hitlers Armeen in Bezug bringen sollte.
Behindert und bedrängt von der sowjetischen Kulturbürokratie
und ständig bedroht von der Gefahr, ein Opfer der Willkür des
stalinistischen Terrors zu werden, konnte Prokofjew seine Oper
nie vollständig auf der Bühne erleben. Die Uraufführung einer
kritischen Edition, die der Fassung letzter Hand Prokofjews
entsprach, fand erst 1959 in Moskau statt. Der Ruch der



Propaganda-Oper erschwerte die Rezeption zumal im Westen. In
der DDR fand die Erstaufführung 1961 in Leipzig statt, in der
Bundesrepublik gab man „Krieg und Frieden“ in einer
Bearbeitung erstmals 1969 in Gelsenkirchen – ohne nachhaltigen
Widerhall.

In Köln reduzierten Dirigent Michael Sanderling und Regisseur
Nicolas Brieger das Werk auf dreieinhalb Stunden Spieldauer.
Dabei verzichten sie auf die retardierenden Volks- und
Massenchöre, mit denen Prokofjew das Werk zum sowjetischen
Monumental-Spektakel aufblasen sollte. Von den dreizehn
Bildern erfasst der Rotstift das achte, große Teile des
zehnten und das Triumph-Finale; die Gestalt des Generals
Kutusow entfällt als einzige größere Partie.

Die Kürzungen ermöglichen Brieger, die Geschichte der
Hauptpersonen ins Zentrum zu rücken und den Bruch zwischen
einem intimen Drama und einer epischen Historienerzählung zu
überbrücken. So holt er eine Intention Tolstois zurück: Er
verknüpft konzentrierter die Fäden des einzelnen Schicksals
mit den Strängen der allgemeinen Ereignisse. Bühnenbildner
Raimund Bauer hat ihm dafür Räume voll Melancholie, Verfall
und Trostlosigkeit geschaffen. Die Wände, zwischen denen die
großstädtische russische Gesellschaft feiert, tanzt und
intrigiert, stehen mit ihren verblichenen Farben und leeren
Supraporten für Verfall. Sie lassen sich rasch verschieben,
öffnen oder schließen Räume, schaffen Perspektiven,
konzentrieren den Blick auf bestimmte Personen.

Im zweiten Teil weitet Bauer die Bühne für die Moskauer
Szenen, schafft einen tief nach hinten geöffneten Raum, in dem
sich Mord und Vergewaltigung, Aufmärsche und Todeskarawanen,
Brand und Kampf ereignen. In dieser Leere verlieren sich die
Menschen auch am Ende der Oper: Brieger lässt den Schluss
offen; die Schicksale, die uns für gut drei Stunden vor Augen
gestellt wurden, verlieren sich in der fahlen, verrauchten
Weite dieser zerstörten Welt. Was bleibt, ist ein lesender
Pierre Besuchow am Ende: Ein Mensch, der zu sich selbst



gefunden hat, ein intensives Bild für einen möglichen
Aufbruch, die Ahnung einer heilenden Welt.

Ein Plus der Kölner Inszenierung ist die fein abgestimmte,
psychologisch dichte Personenregie Briegers. Kein Blick, keine
Geste bleibt dem Zufall überlassen. Brieger findet auch die
Kraft zu Bildern, die über sich hinausweisen: Wenn Fürst
Andrej zum ersten Mal seine spätere große Liebe Natascha
sieht, strecken beide die Arme nacheinander aus, erreichen
sich aber nicht. Die dritte Szene, der Besuch von Natascha
Rostows Familie beim alten Fürsten Bolkonski, ist ein
Kabinettstück vollendeter Charakterisierungskunst. Der Alte
zeigt schon in seiner Kleidung (stets treffende Kostüme:
Andrea Schmidt-Futterer), dass er die rangniederen und
verarmten Rostows verachtet; er tritt ihnen nachlässig mit
langer Unterhose unter dem Hausmantel gegenüber.

Aber auch die Reaktionen der Frauen – die verängstigte,
gleichwohl selbstbewusste Natascha, die vom Schmerz über ihre
Arroganz durchfahrene Marja Bolkonskaja – sind subtil
beobachtet und so differenziert wie Tschechow’sche Charaktere
ausgearbeitet. In den Massenszenen versucht Brieger,
peinlichen Realismus zu vermeiden, wenn er auch schonungslos
sexuelle Gewalt und enthemmte Brutalität zeigt. Einzig die
Szene mit Napoleon (ausdrucksstark: Miljenko Turk) hätte durch
weniger rabiate Parodie gewonnen: Ein haltloser Kretin, der
auf dem Sandkasten liegt und Fähnchen steckt, wirkt weder
schillernd noch gefährlich.

Zum Szenischen tritt in Köln gleichrangig das Musikalische:
Michael Sanderling beherrscht die dröhnenden Klangmassen, die
Momenteheroischer Wucht, mehr noch aber die differenzierte
Gestaltung der kammermusikalischen, farbenreichen Szenen. Der
berühmte h-Moll-Walzer changiert zwischen verhangener Trauer
und lasziver Schmeichelei; die großen orchestralen
Schilderungen sind in ihren Mussorgsky-Anklängen, ihrer
lapidaren Schwere und melancholischen Tönung getroffen.
Sanderling erweist sich als kompetenter Sänger-Begleiter, der



das ausgezeichnet aufspielende Gürzenich-Orchester im rechten
Moment zurücknehmen kann, der aber auch wundervollen
kammermusikalischen und solistischen Details zu ihrem Recht
verhilft.

Johannes  Martin
Kränzle  als  Fürst
Andrej. Foto: Klaus
und Monika Forster

Den Sängern tut eine solch kooperative Stütze gut: Johannes
Martin Kränzle beweist als Andrej wieder, dass er sich in die
erste Riege emporgesungen hat. Den Charakter des noblen, aber
traumatisierten und zutiefst vom Leben verunsicherten Fürsten
erfasst er in der Farbe seines Baritons, aber auch in seinem
bewussten, präzis ausgeformten Spiel.

Für die Natascha Olesya Golovnevas gilt Gleiches: Sie
erfüllt die ariosen Teile ihrer Partie mit dem intensiven
Glanz eines sicher positionierten Soprans, führt den Atem
nahezu perfekt, singt ein strömendes Legato und beherrscht
nach der Nervosität der Premiere auch die Lautstärke mancher
zu massiv angelegter Spitzentöne. Matthias Klink ist vom
Charakter seines Tenors und von der Erscheinung als
grüblerischer Intellektueller eine ideale Verkörperung des
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Grafen Pierre. Er, die „Klammer“ des Geschehens, wirkt
glaubwürdig als entschiedener Gegenspieler des schmierigen
Anatol Kuragin (wirkungsvoll: Mirko Roschkowski) wie als von
Angst geschütteltes und von jeder Orientierung verlassenes
Opfer des französischen Terrors. Dass Manfred Fink die
treuherzige Verkörperung der weisen russischen Volksseele, den
bäuerlichen Philosophen Platon Karatajew, behutsam
zurücknimmt, nimmt der Figur ihren aufdringlichen
Symbolcharakter.

Olesya  Golovneva
als Natascha. Foto:
Karl  und  Monika
Forster

Prokofjews Werk wäre eine Sache großer Bühnen – und nach dem
Erfolg der Kölner Aufführungsserie sollte man sich von Hamburg
bis Wien ernstlich überlegen, ob man auf diese beeindruckende,
musikalisch  wie  szenisch  dankbare  Oper  im  Repertoire
verzichten kann. Es wäre eine längst fällige Wiedergutmachung
an  Prokofjews  ambitioniertestem  Werk.  Und  in  Köln  ist  zu
hoffen, dass „Krieg und Frieden“ wieder aufgenommen wird.
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