
Das  „Opernhaus  des  Jahres“
Frankfurt zeigt „Le Nozze di
Figaro“  als  schwerelose
Komödie
geschrieben von Werner Häußner | 9. Oktober 2023

Danylo Matviienko (Graf Almaviva) und Elena Villalón
(Susanna) in der Frankfurter Neuinszenierung von Mozarts
„Hochzeit des Figaro“. Foto: Barbara Aumüller

Im  Frankfurter  Opernhaus  atmet  alles  Leichtigkeit.  Thomas
Guggeis,  neuer  GMD  als  Nachfolger  von  Sebastian  Weigle
dirigiert  zum  Einstand  Wolfgang  Amadeus  Mozarts  so
leichtfüßiges  wie  gewichtiges  Meisterwerk  „Le  Nozze  di
Figaro“.

Sein blonder Schopf hebt sich über die Brüstung des Grabens.
Rötlich schimmern die Haare, rucken im Rhythmus eines Körpers,
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der dem Orchester Signale setzt. Eine Hand erscheint, dreht
sich,  winkt,  zeigt,  kommandiert,  schlängelt  sich  um  ein
scheinbar ohne Widerstand bewegliches Gelenk. Das diskret alle
Nuancen ausspielende Orchester zieht so federnd und flexibel
mit, als würde Rossini den Musikern Bögen, Tasten, Klappen,
Ventile und Schlägel führen.

Und Tilmann Köhlers Regie kleidet Beaumarchais‘ und da Pontes
untergründig aufgeladene Komödie entsprechend in gewichtslose
Beweglichkeit, bei der die jungen Darsteller mit Freude und
Witz  dabei  sind.  Bedeutung  wird  nicht  vorgezeigt,  nicht
aufgesetzt,  sondern  ergibt  sich  wie  von  selbst  aus  der
Bewegung  eines  Augenblicks,  einem  betonten  Gang,  einer
kräftiger nuancierten Geste. Nichts wirkt schwer, wir blicken
auf keine Atlanten, die das Gewölbe einer Deutung zu tragen
hätten. Sogar das Finale lässt einen „glücklichen“ Ausgang
offen: Der fast schon genetische Pessimismus heutigen Post-
Regietheaters ist lustvoll mit leichter Hand gebannt. Das tut,
gerade bei Mozarts quirliger, nervöser, manchmal hyperaktiver
Musik richtig gut!

Schmerz in luftigem Gewand



Die  sich  beißenden  Farben  der  Kostüme  zeigen:  keine
Harmonie zwischen Graf und Gräfin (Adriana González).
Foto: Barbara Aumüller

Das heißt nun nicht, dass Köhler die verschattete Seite der
Medaille  gnadenlos  trivial  wegleuchtet.  Die  kindlich-feine
Verzweiflung der – reizend gesungenen – Barbarina Karolina
Bengtssons lässt ahnen, wie sich Schmerz in luftiges Gewand
hüllen kann. Und wenn die Gräfin in sattem Rot ihrer Robe
auftritt,  weht  Melancholie  durch  den  Saal.  Thomas  Guggeis
wandelt  dann  die  musikalischen  Haltung  hin  zu  einem
träumerischen Impressionismus, den Adriana González auch vokal
verströmt, wenn sie ihre Piano-Phrasen korrekt auf den Atem
legt  und  sich  nicht,  wie  manches  Mal  im  Ensemble,  auf
zweifelhaft  gelagerte  Töne  verlässt.

Aber auch dieser Hauch der anderen, der seelenmörderischen
Welt strömt schwerelos: Die Qual enttäuschter Liebe trägt ja
für die Außenwelt oft komische Züge; das Weh der bitteren
Erkenntnis  einer  verdorbenen  Lebenschance  muss  nicht
zwangsläufig Betroffenheit oder Empathie auslösen. Das ordnet
die Figur der Gräfin Rosina in die Komödie ein, macht aber



ganz behutsam auch ihre endlose Einsamkeit spürbar. Wenn sich
solche feinsten Charakter-Schattierungen vermitteln, ist Regie
– auch ohne spektakulären Zugriff – gelungen.

Auch  Thomas  Guggeis  kann  im  Graben  getrost  auf  Spektakel
verzichten. Er versteht die endlosen Achtelketten Mozarts als
den dynamischen Triebimpuls der Musik, die vorwärts strebt,
keine Pause einlegen will. Das passt zum Tempo der Musik, die
ja „presto“ drängt und drängt und selbst im Innehalten den
nächsten  Impuls  zum  Lospreschen  kaum  zurückhalten  kann.
Guggeis macht aber auch deutlich, wo dieser hurtige Fluss auf
Klippen stößt und scharfe Kanten umspülen muss: Die Bläser
grätschen scharf dazwischen, wenn sich Figaro und Susanna in
die Wolle kriegen, und die Dissonanzen im Umgang der Personen
hallen nicht nur in Kostümen von Susanne Uhl, sondern auch im
Orchester deutlich wider.

Ungeduldige Energie hat ihren Preis

Bei all der luftigen Präzision, dem ziselierten Tempo, das die
Streicher  des  Frankfurter  Opern-  und  Museumsorchesters
vorlegen, den lichtvollen Bläserakkorden und den sanft, aber
mit Kontur getupften Staccati ist es kein Wunder, dass Guggeis
nach dreieinhalb Stunden herzlich gefeiert wird. Aber man hört
auch, dass der jugendliche Überschwang und die ungeduldige
Energie einen Preis haben: Die Ouvertüre gerät überraschend
flach, das Wechselspiel von Flöten und Klarinetten auf der
einen  aufsteigenden,  Oboe  und  Horn  auf  der  anderen
absteigenden  Seite  bleibt  beiläufig,  die  Doppelachtel  der
Bläser in Takt 16 und 17 sind nicht deutlich artikuliert, so
wie zuvor die Violinen ihre Mini-Verzierungen nicht ausformen
können.

„Presto“  ist,  das  ist  den  Mozart-Tempolimitgegnern  á  la
Currentzis  immer  wieder  vorzuhalten,  eben  eine
Musizierhaltung, und keine Anweisung, sich das „Blaue Band“
der  Orchesterrennen  zu  holen.  Ein  organischer  Atem  lässt
selbst bei raschestem Puls Zeit, Melodie zu formen und Details



zu modellieren. Schnappatmung verbreitet nur Hektik. Und das
ist  keine  Frage  der  Virtuosität  des  Orchesters,  dessen
Mitglieder wohl in allen Taktschnellen den Kopf über Wasser
halten können. Guggeis vergibt sich so manche Chance, den
Klang plastisch zu gestalten, die Haltung zu wechseln, mit der
Varietät des Tempos Ausdruck zu gestalten. Aber so, wie er
dirigiert, wie er dann wieder den Sinn von Ensembles, von
ariosen Momenten, von Rhythmus-Coups Mozarts erfasst, mag man
getrost sagen: Kommt noch!

Was  Guggeis  als  glückliche  Wahl  für  die  Oper  Frankfurt
qualifiziert, ist seine Expertise im Umgang mit den Sängern.
Es ist ein Vergnügen zu beobachten, wie klar er durch komplexe
Ensembles führt, wie er den Menschen auf der Bühne hilft, wie
er  dadurch  Präzision  und  souveräne  Leichtigkeit  erreicht,
auch, wie er selbst am Flügel die Rezitative mit witzigen
Erinnerungsmotiven  verziert.  So  kann  Kihwan  Sim  seinen
klangvollen  Bassbariton  frei  entfalten  und  seinem
Konkurrenten, dem Grafen von Danylo Matviienko Paroli bieten.
„Non piu andrai“, von ausnehmend aparten Bläsern veredelt,
vertrüge deutlicher ironische Farben in der Stimme. Matviienko
hebt dagegen mit seiner stimmlichen Eleganz hervor, dass er
das  Spiel  der  Geschlechter  durchaus  als  solches  verstehen
will, manchmal vordergründig gefasst, aber nie harmlos.

Vollendete Studie eines Zwischenwesens



Ganz zeitgenössisch, auch im Kostüm: Kelsey Lauritano
(links) mit der Gräfin (Adriana González) als Cherubino
– ein Wesen ohne festgelegte Geschlechtssignale. Foto:
Barbara Aumüller

Kelsey Lauritanos Cherubino ist eine vollendete Studie eines
Zwischenwesens, das sich im Labyrinth der Geschlechter erst
orientieren  muss.  Die  Sängerin  gestaltet  eher  hell  und
brillant als mit sanften Mezzorundungen; ihr „Non so piu cosa
son …“ huscht wie ein Irrwisch vorbei, ein rastloser Spuk ohne
die Chance, auf differenzierte Artikulation. Auch „Voi che
sapete“ könnte Lauritano sicher bewusster ausformen, würde ihr
der  Dirigent  eine  Spur  mehr  Zeit  geben.  Elena  Villalón
brilliert als Susanna in den Ensembles mit einer fabelhaften
Sprach-Musik-Sensibilität.  Zwischendurch  will  es  ihr  nicht
gelingen, die Stimme im Körper zu halten – die Töne werden
spitz  und  kopfig.  Aber  ihre  Arie  im  vierten  Akt  ist  ein
Musterbeispiel bewussten, makellosen Singens.

Dass Frankfurt nicht umsonst zum wiederholten Mal den Titel
„Opernhaus des Jahres“ eingeheimst hat, ist nicht nur der
exquisiten  Spielplanpolitik  von  Intendant  Bernd  Loebe  zu



verdanken, sondern auch seiner Ensemblepflege. Die zeigt sich
in diesem „Figaro“ von ihrer besten Seite: Die kleineren,
dennoch wichtigen Rollen sind mit der leuchtenden Cecilia Hall
als Marcellina, dem wunderbar diskret polternden Donato di
Stefano als Bartolo, dem fast zu schönstimmigen jungen Tenor
Magnus Dietrich als Basilio und dem bewährten Franz Mayer als
Antonio  durchweg  vorzüglich  besetzt.  Sie  alle  nutzen  die
Chance des neutralen Bühnenkastens von Karoly Risz, der sich
mit raumhohen Drehlamellen durchlässig oder verschlossen geben
kann:  Hier  triumphieren  nicht  die  Szenerie,  nicht  die
Atmosphäre,  sondern  die  Darsteller.

Weitere  Vorstellungen:  12.,  14.,  21.  Oktober;  28.,  30.
Dezember  2023;  5.,  7.,  18.,  21.  Januar  2024.  Info:
https://oper-frankfurt.de/de/spielplan/le-nozze-di-figaro_3/

Unauflösliche  Märchenwelt:
Oper  Köln  eröffnet  die
Spielzeit mit „Die Frau ohne
Schatten“
geschrieben von Werner Häußner | 9. Oktober 2023
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Daniela  Köhler  (Kaiserin)  und  Irmgard  Vilsmaier
Der(Amme).  (Foto:  Matthias  Jung)

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

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



Felsen – das war’s in Sachen Bühnenbild.

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

Sinnlich und klug disponierte Musik

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



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

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

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



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

Kampf mit vokalen Herausforderungen

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

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



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

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

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



und bewegungslos hinausgefahren wird.

Zwischen Phantastik und Sozialrealismus

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

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

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



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

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

Kultur  geht  notgedrungen
weiter  ins  Netz:  Viele
Programme  online  /  Ständige
Updates:  Weitere  Projekte
(und Absagen)
geschrieben von Bernd Berke | 9. Oktober 2023
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Das waren noch andere Zeiten: Blick in den Zuschauerraum
des  Dortmunder  Opernhauses  –  vor  Beginn  einer
Vorstellung.  (Foto:  Bernd  Berke)

Hier mal wieder ein paar Nachrichten aus
dem  derzeit  stark  eingeschränkten
(Dortmunder)  Kulturleben,  kompakt
zusammengestellt  auf  Basis  von
Pressemitteilungen  der  jeweiligen
Einrichtungen.

Die Mitteilungen werden – im unteren Teil
dieses  Beitrags  –  von  Tag  zu  Tag
gelegentlich  ergänzt  und/oder
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aktualisiert,  auch  gibt  es  dort
Neuigkeiten  aus  anderen  Revierstädten,
vor allem über weitere Absagen, aber auch
zu Online-Aktivitäten.

Theater  Dortmund:  Keine
Vorstellungen bis 28. Juni
Das  Theater  Dortmund  bietet  auf  seinen  sämtliche  Bühnen  (Oper,
Schauspiel, Kinder- und Jugendtheater) bis einschließlich 28. Juni 2020
keine  Vorstellungen  an.  Wie  es  danach  weitergehen  wird,  weiß  noch
niemand.

Die  Regelung  schließt  die  Konzerte  der  Dortmunder
Philharmoniker im Konzerthaus Dortmund ein. Der Betrieb im
Theater läuft jedoch bis zur Sommerpause weiter. Neue mobile
Vorstellungsformate  sollen  ab  Mai  2020  bis  zum  Ende  der
Spielzeit 2019/20 aufgenommen werden.

Dazu  Tobias  Ehinger,  der  Geschäftsführende  Direktor  des
Theater Dortmund: „So sehr wir diesen Schritt bedauern, steht
die Gesundheit unseres Publikums sowie unserer Kolleginnen und
Kollegen  im  Mittelpunkt.  Jedoch  dürfen  wir  auch  in  der
jetzigen  Zeit,  unser  Leben  nicht  nur  auf  Funktionalität
begrenzen.  Gerade  in  Krisenzeiten  zeigt  sich  die  hohe
Bedeutung von Kultur. Kultur ist nicht hübsches Beiwerk oder
Luxus,  sondern  elementar  für  den  Zusammenhalt  unserer
Gesellschaft. Wir fordern die Entscheidungsträger in Bund und
Land auf, Maßnahmen und Konzepte zur schrittweisen Öffnung
unserer  Theater  und  Konzertsäle  zu  beschließen  und  die
Gesellschaft nicht durch ein zu kurz gegriffenes Verständnis
der Systemrelevanz zu trennen.“

___________________________________________________



Unterdessen  werden  Spielpläne  für
die  nächste  Saison  online  per
Video-Präsentation angekündigt:

Philharmoniker, Oper und Ballet
So wird sich – wie die Theater-Pressestelle mitteilt – in der Spielzeit
2020/21 bei den Konzerten der Dortmunder Philharmoniker alles um das
Verhältnis zwischen Mann und Frau drehen.

Das  Motto  der  Spielzeit  lautet  „Im  Rausch  der  Gefühle“.
Ergänzend heißt es, die berühmtesten Paare der Weltliteratur,
wie  Romeo  und  Julia,  Othello  und  Desdemona,  Orpheus  und
Eurydike sowie Tristan und Isolde, hätten die Komponisten zu
großartigen Orchesterwerken inspiriert.

Da  die  weitere  Entwicklung  der  Corona-Krise  noch  nicht
prognostizierbar  sei,  könne  es  ggf.  noch  zu  „Anpassungen“
kommen.

Textversion des Spielplans unter: www.tdo.li/tdo2021

Generalmusikdirektor  Gabriel  Feltz  erläutert  den  Spielplan
2020/21, hier ist der Link, der auch zur Präsentation des
Opern-Spielplans (durch Opernchef Heribert Germeshausen) und
des  Balletts  (durch  Ballettchef  Xin  Peng  Wang)  führt:
https://www.theaterdo.de/medien/videos/spielzeit-2021/

Kinder- und Jugendtheater
Das Kinder- und Jugendtheater (KJT) Dortmund startet mit neun
Neuproduktionen und neun Wiederaufnahmen in die neue Spielzeit
2020/21. Als Motto hat sich KJT-Direktor Andreas Gruhn mit
seinem Team den „Freien Fall“ gesetzt. In einer Welt, in der
politische Systeme ins Wanken geraten und die Natur zunehmend
aus dem Gleichgewicht gerät, scheint sich die Abwärtsspirale



immer schneller zu drehen. Aus dem Unglück des Fallens können
aber auch ungeahnte Möglichkeiten wachsen.

Auch  beim  KJT  heißt  es:  „Da  die  weitere  Entwicklung  der
Corona-Krise noch nicht prognostizierbar ist, kann es ggf. zu
Anpassungen kommen.“

Printversion des Spielplans unter www.tdo.li/tdo2021
Video  mit  Andreas  Gruhn  unter
www.theaterdo.de/publikationen/videos

_________________________________________

Auch  das  Konzerthaus  Dortmund
präsentiert  das  Programm  der
nächsten Saison auf digitalem Weg:
In einem Video erläutert Intendant Raphael von Hoensbroech,
welche hörenswerten Künstler und Konzerte ab September in der
Spielzeit 2020/21 zu erwarten sind. Hoensbroech lädt daher zu
einem virtuellen kleinen Ausflug ins Konzerthaus.

______________________________________________

Dortmunds  neues  Literaturstipendium  um
drei Monate verschoben:
Dortmunds  erste  „Stadtbeschreiberin“,  Judith  Kuckart,  wird
aufgrund der Corona-Krise erst ab August 2020 für sechs Monate
nach Dortmund kommen. Ursprünglich hatte sie ihr Stipendium im
Mai  antreten  wollen.  Ihre  für  den  15.  Mai  geplante
Auftaktlesung  im  Literaturhaus  soll  trotzdem  stattfinden  –
allerdings  ohne  Live-Publikum:  Das  Literaturhaus  am  Neuen
Graben zeigt die Lesung aus dem aktuellen Roman „Kein Sturm,
nur Wetter“ online am 15. Mai 2020 ab 19.30 Uhr (weitere Infos
unter www.literaturhaus-dortmund.de).

https://email.t-online.de/em/html/mailreadview/getmsg?m=13692323529716710&f=INBOX&pmtpt=html%2Cplain&mtpp=html&ec=1#


Neues Konzertformat „Musik auf Rädern“

Am Dienstag, 5. Mai 2020, startet das Theater Dortmund das der
Corona-Pandemie angepasste Konzertformat „Musik auf Rädern“.
An  verschiedenen  Standorten  in  Dortmund  werden  die  Oper
Dortmund und die Dortmunder Philharmoniker jeweils um 16 Uhr
kleine  Live-Konzerte  von  ca.  20  Minuten  Dauer  geben.  Die
Abstandsregelungen werden dabei eingehalten. Mit dem Programm
kommt das Theater Dortmund vor allem zu den Menschen, die
aufgrund ihrer Identifizierung als „Risikogruppe“ besonders in
ihrem Bewegungsfreiraum eingeschränkt sind. Der erste Auftritt
findet  mit  der  Sopranistin  Irina  Simmes  vor  dem
Seniorenwohnsitz  „Kreuzviertel“  44139  Dortmund-Kreuzviertel,
Kreuzstraße 68 / Ecke Lindemannstraße statt.

_________________________________________

Eröffnungsfest im Naturmuseum fällt aus

Die  für  den  7.  Juni  geplante  große  Wiedereröffnung  des
Naturmuseums  nach  Jahren  des  Umbaus  fällt  aus.  Die  neue
Dauerausstellung soll voraussichtlich im September eröffnen.

„Robin Hood“-Schau bis 20. September

Das  derzeit  noch  geschlossene  Museum  für  Kunst  und
Kulturgeschichte  an  der  Hansastraße  verlängert  seine
ursprünglich  bis  Mitte  April  geplante  Familienausstellung
„Robin Hood“ bis zum 20. September.

„Studio 54″ vorerst nicht in Dortmund

Das „Dortmunder U“ kann die ab 14. August geplante Ausstellung
„Studio  54″  (Übernahme  aus  dem  Brooklyn  Museum)  über  den
legendären New Yorker Nachtclub in diesem Jahr nicht mehr
zeigen.

Diesmal kein Micro!Festival

Das Micro!Festival, das sonst immer am letzten Wochenende der



Sommerferien stattfand, fällt in diesem Jahr komplett aus.

_________________________________________

Blicke  in  die  anderen  Städte  des
Ruhrgebiets:

2020 keine Ruhrtriennale
Die  Ruhrtriennale  wird  2020  nicht  stattfinden.  Der
Aufsichtsrat  der  Kultur  Ruhr  GmbH  hat  diesen  Beschluss
einstimmig gefasst. Das Festival hätte vom 14. August bis zum
20. September stattfinden sollen. Rund 700 Künstlerinnen und
Künstler  aus  40  Ländern  wären  an  den  33  Produktionen  und
Projekten beteiligt gewesen. Sowohl die Intendantin Stefanie
Carp  als  auch  Ko-Intendant  Christoph  Marthaler  haben
Unverständnis  über  diese  Entscheidung  geäußert.

ExtraSchicht fällt ebenfalls aus

Auch die ExtraSchicht muss wegen Corona ausfallen. Die Nacht
der  Industriekultur  hätte  am  27.  Juni  zum  20.  Mal  die
Metropole  Ruhr  bespielen  sollen.
Die Ruhr Tourismus GmbH (RTG) hatte bis zum letzten Moment an
Alternativkonzepten  gearbeitet.  Die  Durchführung  einer
Veranstaltung Ende Juni mit über 250.000 Besuchern sei aber
derzeit nicht verantwortbar, so die RTG. Eine Verschiebung auf
einen späteren Zeitpunkt in diesem Jahr sei wegen des großen
organisatorischen  Aufwandes  nicht  möglich.  Das  Geld  für
bereits  erworbene  Tickets  wird  zurückerstattet.  Mehr  Infos
unter www.extraschicht.de.

„Mord am Hellweg“ auf Herbst 2021 verschoben

Die  zehnte  Ausgabe  des  Krimi-Festivals  „Mord  am  Hellweg“
(Zentrale in Unna) wird um ein Jahr verschoben. Die für diesen
Herbst geplante Jubiläumsausgabe wird auf die Zeit vom 18.

http://www.extraschicht.de


September bis 13. November 2021 verlegt. Weitere Infos unter
www.mordamhellweg.de

Moers Festival diesmal rein digital

Auch das renommierte Moers Festival (29. Mai bis 1. Juni) geht
diesmal als digitales Festival über die Bühne. Die Konzerte
werden als Livestream auf der Website, bei Facebook und bei
Arte concert gezeigt. WDR 3 wird wie gewohnt übertragen.
Infos: www.moers-festival.de

Wittener Tage für Neue Kammermusik nur im Radio

Die Wittener Tage für Neue Kammermusik (24. bis 26. April
2020) haben sich ebenfalls umgestellt: In diesem Jahr kamen
die Konzerte ausschließlich übers Radio. WDR 3 richtete das
Festival als exklusives Hörfunk-Ereignis aus.
Infos unter www.wdr3.de und www.kulturforum-witten.de

Klangkunst in Marl als virtuelle Führung

Das Skulpturenmuseum Glaskasten Marl zeigt seine Klangkunst-
Ausstellung diesmal per Video: „sound + space“ von Johannes S.
Sistermanns und Pierre-Laurent Cassère ist online zu sehen. Im
Mittelpunkt  der  virtuellen  Führung  steht  ein  Gespräch  des
Museumsdirektors  Georg  Elben  mit  dem  Klangkünstler
Sistermanns. Das Video ist auf der städtischen Internetseite
unter  www.marl.de  und  demnächst  mit  weiteren  Informationen
auch unter www.skulpturenmuseum-glaskasten-marl.de zu sehen.

Impulse Theater-Festival fällt aus

Das Theater-Festival „Impulse“, das vom 4. bis 14. Juni hätte
stattfinden  sollen,  ist  abgesagt  worden  –  besonders
schmerzlich,  weil  zum  30-jährigen  Bestehen  des  Festivals
einige  besondere  Programme  geplant  waren.  Bestimmte  Teile
sollen  als  digitale  Formate  im  ursprünglich  geplanten
Festival-Zeitraum  online  gezeigt  werden.  Details  dazu
demnächst  unter:  www.impulsefestival.de

http://www.mordamhellweg.de
http://www.moers-festival.de
http://www.wdr3.de
http://www.kulturforum-witten.de
http://www.skulpturenmuseum-glaskasten-marl.de
http://www.impulsefestival.de


Theater Oberhausen: „Die Pest“ als Miniserie im Netz

Das  Oberhausener  Theater  zeigt  eine  Bühnenbearbeitung  nach
Albert Camus‘ Roman „Die Pest“ als Miniserie in fünf Episoden.
Gezeigt wird die Serie im Internet ab Samstag, 2. Mai, dann
weiter  wöchentlich,  jeweils  ab  19.30  Uhr.  Weitere  Infos:
www.die-pest.de

3Sat zeigt Bochumer „Hamlet“ – jetzt via Mediathek

Im Rahmen seiner Reihe „Starke Stücke“ zeigt der TV-Sender
3Sat am Samstag, 2. Mai., um 20.15 Uhr eine Aufzeichnung von
Johan Simons‘ Bochumer „Hamlet“-Inszenierung. Bis zum 30. Juli
2020  bleibt  die  Inszenierung  in  der  Mediathek  von  3Sat
greifbar.

Auch hierhin würden Theaterfans im Revier gern wieder
pilgern: Schauspielhaus Bochum. (Foto: Bernd Berke)

https://www.revierpassagen.de/107350/kultur-geht-notgedrungen-weiter-ins-netz-saison-ausblicke-und-programme-online/20200422_1629/img_1133


Corona-Update: Alles dicht! –
Dortmunder Kultur-Absagen und
tägliche Ergänzungen aus dem
Revier
geschrieben von Bernd Berke | 9. Oktober 2023

Ein  Blick  in  den  Zuschauerraum  des  Dortmunder
Konzerthauses,  das  1500  Plätze  hat  und
 selbstverständlich  auch  von  Absagen  betroffen  ist.
(Foto: Bernd Berke)

Hier  am  Anfang  zunächst  der  Stand  vom  11.  März,  ständige
Aktualisierungen weiter hinten:

https://www.revierpassagen.de/106489/corona-offizielle-mitteilungen-zu-staedtischen-kulturveranstaltungen-in-dortmund-im-wortlaut/20200311_2043
https://www.revierpassagen.de/106489/corona-offizielle-mitteilungen-zu-staedtischen-kulturveranstaltungen-in-dortmund-im-wortlaut/20200311_2043
https://www.revierpassagen.de/106489/corona-offizielle-mitteilungen-zu-staedtischen-kulturveranstaltungen-in-dortmund-im-wortlaut/20200311_2043
https://www.revierpassagen.de/106489/corona-offizielle-mitteilungen-zu-staedtischen-kulturveranstaltungen-in-dortmund-im-wortlaut/20200311_2043
https://www.revierpassagen.de/106489/corona-offizielle-mitteilungen-zu-staedtischen-kulturveranstaltungen-in-dortmund-im-wortlaut/20200311_2043/img_0978


Ausnahmsweise werden hier zwei ausführliche Pressemitteilungen
aus den Dortmunder Kulturbetrieben wörtlich und unkommentiert
wiedergegeben – weil es hier vor allem auf die sachlichen
Details ankommt und nicht auf diese oder jene Meinungen.

Im  Anhang  folgen  weitere  Informationen,  auch  aus  anderen
Revier-Städten. 

Zuerst  eine  ausführliche  Übersicht  zu  städtischen
Kulturveranstaltungen, die in den nächsten Wochen ausfallen
werden,  übermittelt  von  Stadt-Pressesprecherin  Katrin
Pinetzki.

Danach eine gleichfalls längere Aufstellung aus dem Dortmunder
Mehrsparten-Theater,  auch  das  Konzerthaus  betreffend,
übermittelt von Theater-Pressesprecher Alexander Kalouti.

Wir zitieren:

„Öffentliche Kulturveranstaltungen fallen bis Mitte April aus
–  Museen,  Bibliotheken  und  U  bleiben  geöffnet  –
Unterrichtsbetrieb in VHS- und Musikschule läuft weiter

Die Kulturbetriebe der Stadt Dortmund, das Theater Dortmund
und  das  Konzerthaus  Dortmund  sagen  alle  ihre  öffentlichen
Veranstaltungen  bis  Mitte  April  ab.  Die  Regelung  gilt  ab
morgen  (12.  März)  und  ist  unabhängig  von  der  Zahl  der
erwarteten Besucherinnen und Besucher. Damit hofft die Stadt,
Infektionsketten zu unterbrechen und die Ausbreitung des Virus
zu verlangsamen.

Es fallen aus:

Vorstellungen  und  Veranstaltungen  im  Konzerthaus
Dortmund,
Vorstellungen und Veranstaltungen im Theater Dortmund:
Oper,  Ballett,  Schauspiel,  Kinder-  und  Jugendtheater,
Konzerte, Akademie für Theater und Digitalität,
Veranstaltungen,  Ausstellungseröffnungen  und  Führungen



in den Städtischen Museen: Museum Ostwall im Dortmunder
U, Museum für Kunst und Kulturgeschichte, Westfälisches
Schulmuseum,  Kindermuseum  Adlerturm,  Hoesch-Museum,
Brauerei-Museum, schauraum: comic + cartoon,
städtische Veranstaltungen im Dortmunder U (z.B. auf der
UZWEI, in der Bibliothek „Weitwinkel“, Veranstaltungen
in der Reihe „Kleiner Freitag“),
Veranstaltungen und Festivals im Dietrich-Keuning-Haus
(der Kinder- und Jugendbereich hat geöffnet!),
Lesungen und andere Veranstaltungen in den Bibliotheken
und im Studio B,
Konzerte  und  Veranstaltungen  der  Musikschule  (der
Unterricht findet statt!),
Vorträge und andere Veranstaltungen der VHS (die Kurse
und Workshops finden statt!),
Vorträge,  Lesungen  und  andere  Veranstaltungen  in
Stadtarchiv  und  in  der  Mahn-  und  Gedenkstätte
Steinwache,
Konzerte  und  andere  Veranstaltungen  im  Institut  für
Vokalmusik,
Spaziergänge und Fahrradtouren zur Kunst im öffentlichen
Raum,
Veranstaltungen des Kulturbüros (Ausstellungseröffnungen
im  Torhaus  Rombergpark,  Gitarrenkonzerte  in  der
Rotunde).

(…)

Der Kartenverkauf für Konzerte und Aufführungen in Theater und
Konzerthaus für Vorstellungen nach Ostern läuft weiter.

Alle  Theater-  und  Konzerthauskunden,  die  von  den
Vorstellungsausfällen betroffen sind, werden kontaktiert. Wenn
möglich,  werden  ausfallende  Vorstellungen  nachgeholt.  Die
Kunden werden über mögliche neue Termine sowie die Rückgabe
von Tickets benachrichtigt.“

Weitere  Informationen  gibt  es  auf  den  Webseiten  von



Konzerthaus  und  Theater  und  auf  www.dortmund.de

___________________________________________________________

Blick  aufs  Dortmunder  Schauspielhaus.  (Foto:  Bernd
Berke)

Wichtige Informationen zu den Vorstellungen des Theaters Dortmund und des
Konzerthauses Dortmund:

„Alle Vorstellungen bis einschließlich 15. April 2020 finden nicht statt.

Aufgrund des Erlasses der Landesregierung von Nordrhein-Westfalen finden
im Konzerthaus Dortmund und im Theater Dortmund bis einschließlich 15.
April  2020  keine  öffentlichen  Veranstaltungen  statt.  Konzerthaus-
Intendant Dr. Raphael von Hoensbroech und der Geschäftsführende Direktor
des  Theater  Dortmund  Tobias  Ehinger  unterstützen  diese  Vorgabe  und
bedauern zugleich, dass so viele erstklassige Konzerte und Vorstellungen
abgesagt werden müssen.

Alle Kunden, die von den Vorstellungsausfällen betroffen sind, werden

https://www.revierpassagen.de/106489/corona-offizielle-mitteilungen-zu-staedtischen-kulturveranstaltungen-in-dortmund-im-wortlaut/20200311_2043/dscn2616_1552


informiert. In den kommenden 14 Tagen arbeiten wir intensiv daran, für
die  ausgefallenen  Vorstellungen  Ersatztermine  zu  finden.  Die
Ticketingstellen  beider  Häuser  haben  weiterhin  geöffnet  und  der
Kartenverkauf  für  Veranstaltungen  nach  Ostern  läuft  weiter.  Das
Restaurant  Stravinski  und  die  Klavier  &  Flügel  Galerie  Maiwald  am
Konzerthaus Dortmund bleiben ebenfalls bis auf weiteres geöffnet.

Das Konzerthaus Dortmund bietet für seine Eigenveranstaltungen folgende
Regelungen: Für Ersatztermine behalten Tickets ihre Gültigkeit. Sollten
Kunden  an  dem  neuen  Termin  verhindert  sein,  wenden  sie  sich  bitte
telefonisch an das Konzerthaus-Ticketing unter T 0231 – 22 696 200.
Sollte kein Ersatztermin gefunden werden, sendet das Konzerthaus an die
Kunden einen Gutschein über die Höhe des gezahlten Kartenpreises, der für
alle kommenden Veranstaltungen im Konzerthaus Dortmund einlösbar ist. Bei
weiteren Fragen zur Rückerstattung steht das Ticketing ebenfalls gerne
zur Verfügung. Für Partnerveranstaltungen können abweichende Regelungen
gelten.

Das Theater Dortmund bietet folgende Regelungen: Bei Nichtwahrnehmung des
Ersatztermins  können  die  Karten  vor  dem  jeweiligen  Ersatztermin
umgetauscht werden. Darüber hinaus bietet das Theater Dortmund folgende
Kulanzregelungen für die Kartenrücknahme an: Kunden können die für diesen
Zeitraum im Vorverkauf bereits erworbenen Karten bis Ende der Spielzeit
2019/20 im Kundencenter unter Vorlage der Originalkarten in spätere
Alternativvorstellungen eintauschen oder in Wertgutscheine umwandeln. Bei
Abonnentinnen  und  Abonnenten  können  die  Karten  in  Abo-Gutscheine
innerhalb der jeweiligen Sparte umgewandelt werden, die aus Kulanz auch
für  die  nächste  Spielzeit  einlösbar  sind.  Karten,  die  bei  externen
Vorverkaufsstellen erworben wurden, können nur an diesen zurückgegeben
werden. Für Rückfragen steht das Ticketing des Theater Dortmund unter der
Telefonnummer 0231 – 50 27 222 gerne zur Verfügung.

Wir stehen weiterhin in engem Kontakt mit den zuständigen Behörden und
informieren  auf  unseren  Websites  über  alle  weiteren  aktuellen
Entwicklungen, die den Spielbetrieb unserer Häuser betreffen.“

_________________________________________



Ausgewählte Ergänzungen (ohne jeden
Anspruch auf Vollständigkeit)
12. März:

Die  Dortmunder  Arbeitswelt-Ausstellung  DASA  hat  die  für
28./29.  März  geplante  „Maker  Faire  Ruhr“  abgesagt,  ein
Erfinder- und Mitmach-Festival, das im Vorjahr einige Tausend
Besucher(innen) mobilisiert hat. Nachtrag am 16. März: Die
DASA schließt jetzt bis auf Weiteres ganz.

Die in Dortmund ansässige Auslandsgesellschaft streicht bis
zum 15. April alle öffentlichen Veranstaltungen.

Das  Szenetheater  „Fletch  Bizzel“  folgt  dem  Beispiel  der
städtischen Kultureinrichtungen und sagt alle Veranstaltungen
bis Mitte April ab.

Auch  im  Fritz-Henßler-Haus  gibt  es  bis  Mitte  April  keine
öffentlichen Auftritte.

Im  Dortmunder  Literaturhaus  ist  ebenfalls  bis  15.  April
Veranstaltungs-Pause.

Die Messe „Creativa“ in den Dortmunder Westfalenhallen ist
gleichfalls abgesagt und auf Ende August verschoben worden.

13. März:

Theater Dortmund: Alle Sparten haben ihre Spielpläne für diese
und die kommende Saison gründlich umgeschichtet.

Schauspielhaus Bochum: Keine Veranstaltungen mehr (auch nicht
mit weniger als 100 Personen). Sämtliche Aufführungen fallen
aus – vorerst bis 19. April. Ähnliches gilt fürs Theater an
der  Ruhr  in  Mülheim,  fürs  Theater  Oberhausen  und  das
Westfälische  Landestheater  (WLT)  in  Castrop-Rauxel.

Der  Landschaftsverband  Westfalen-Lippe  (LWL)  streicht  alle



öffentlichen  Veranstaltungen  in  seinen  Einrichtungen  und
schließt  ab  morgen  (14.  März)  seine  insgesamt  18  Museen,
darunter das LWL-Museum für Kunst und Kultur in Münster, das
Westfälische Industriemuseum mit seiner Zentrale in Dortmund
(Zeche Zollern) und das LWL-Museum für Archäologie in Herne.

Das Duisburger Lehmbruck-Museum bleibt ab Samstag (14. März)
zunächst bis zum 19. April geschlossen.

Das Museum Folkwang in Essen und das Emil Schumacher Museum in
Hagen setzen alle Veranstaltungen bis auf Weiteres aus.

Die Kunstmesse Art Cologne (geplant für April) ist abgesagt
worden.

14. März:

Das „Dortmunder U“ und das Museum Ostwall (im „U“) haben alle
Veranstaltungen  gestrichen.  (Inzwischen  ist  das  Haus
geschlossen).

Dortmund:  Keinerlei  öffentliche
Veranstaltungen mehr
15. März:

In einer Sondersitzung hat der Verwaltungsvorstand der Stadt
Dortmund  gestern  beschlossen,  dass  ab  heute  (Sonntag,  15.
März) bis auf Weiteres keinerlei öffentliche Veranstaltungen
mehr stattfinden dürfen. Gaststätten und Restaurants dürfen
vorerst geöffnet bleiben.

Museen,  Bibliotheken  und
Sportstätten geschlossen
Der Krisenstab der Stadt Dortmund hat heute (Sonntag, 15.
März) getagt und angeordnet, Kultur- und Freizeiteinrichtungen



zu schließen. In diesem Sinne werden bis auf Weiteres die
städtischen  Museen,  die  VHS,  die  Bibliotheken  und  die
Musikschule sowie die städtischen Hallenbäder, Sporthallen und
Sportplätze geschlossen.

Siehe dazu auch: www.dortmund.de

16. März

Auch anderorts bleiben ab sofort die Museen geschlossen, so z.
B. in Essen (Folkwang), Bochum (Kunstmuseum) und Wuppertal
(Von der Heydt).

Das Frauenfilmfestival Dortmund/Köln fällt aus.

_______________________________

Aber machen wir’s kurz:

Jetzt sind alle Museen geschlossen.
Und  alle  Kinos  auch.  Und  alle
Bühnen.
________________________________

Weitere Nachträge/Aktualisierungen

24. März

Das Dortmunder Festival Klangvokal (geplant ab 17. Mai) musste
ebenfalls  abgesagt  werden.  Möglichkeiten  für  Nachholtermine
(September 2020 bis Juni 2021) werden derzeit geprüft. Das
zugehörige  Fest  der  Chöre  soll  vom  13.  Juni  auf  den  12.
September  verschoben  werden.  Einzelheiten:
www.klangvokal-dortmund.de

25. März

http://www.dortmund.de


Die  Ruhrfestspiele,  die  vom  1.  Mai  bis  zum  13.  Juni  in
Recklinghausen  hätten  stattfinden  sollen,  sind  gleichfalls
abgesagt.  Teile  des  geplanten  Programms  sollen  nach
Möglichkeit  im  Herbst  nachgeholt  werden.

Das Klavierfestival Ruhr, ursprünglich ab 21. April geplant,
soll nun erst am 18. Mai starten. Die vom 21. April bis 17.
Mai geplanten 23 Konzerte sollen nach den Sommerferien und im
Herbst nachgeholt werden.

Die Mülheimer Stücketage (geplant 16. Mai bis 6. Juni) sind
abgesagt worden.

27. März

Neuester Stand beim Klavierfestival Ruhr: Sämtliche bis Ende
Mai  geplanten  Konzerte  werden  auf  die  Zeit  nach  den
Sommerferien  bzw.  in  den  Herbst  2020  verlegt.  Der
Spielbetriebwird voraussichtlich erst Anfang Juni (Woche nach
Pfingsten)  beginnen.  Näheres  unter
www.klavierfestival.de/nachholtermine

________________________________

Nähere Infos auf den jeweiligen Homepages

 

Dem „göttlichen Claudio“ zum
450.  Geburtstag:  Monteverdi

https://www.revierpassagen.de/43288/dem-goettlichen-claudio-zum-450-geburtstag-monteverdi-bringt-in-seinen-opern-die-seele-zum-singen/20170515_1230
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bringt  in  seinen  Opern  die
Seele zum Singen
geschrieben von Werner Häußner | 9. Oktober 2023

Claudio Monteverdi auf einem
Stich  aus  dem  19.
Jahrhundert.  Alle
Abbildungen  des  Komponisten
sind  dem  einzigen
überlieferten  Porträt  von
Bernardo  Strozzi
nachempfunden,  das  im
Tiroler  Landesmusem
Innsbruck  hängt.

Über  seine  Heimat  Oberitalien  ist  Claudio  Monteverdi  nie
hinausgekommen. Aber seine Wirkung als Erneuerer in der Zeit
eines gewaltigen Umbruchs war in der gesamten Welt der Musik
zu spüren. Vor 450 Jahren in dem damals minder bedeutenden
Städtchen Cremona geboren, hat Monteverdi in der Entwicklung
der Musik eine Rolle gespielt, die höchstens noch mit Namen
wie  Georg  Friedrich  Händel,  Ludwig  van  Beethoven,  Richard
Wagner oder Arnold Schönberg zu vergleichen wäre.

https://www.revierpassagen.de/43288/dem-goettlichen-claudio-zum-450-geburtstag-monteverdi-bringt-in-seinen-opern-die-seele-zum-singen/20170515_1230
https://www.revierpassagen.de/43288/dem-goettlichen-claudio-zum-450-geburtstag-monteverdi-bringt-in-seinen-opern-die-seele-zum-singen/20170515_1230


Dabei hat sich der Sohn eines Baders – damals ein Beruf, der
sich  zwischen  Medizin  und  Körperpflege  bewegte  –  nie  als
musikalischer Rebell verstanden. Aber seine geistlichen und
weltlichen  Kompositionen  und  vor  allem  seine  Opern  haben
Geschichte geschrieben.

Cremona, damals eine Stadt im Herzogtum Mailand, hatte kaum
politischen  Einfluss,  aber  ein  reges  geistiges  Leben.  Die
Gebildeten  trafen  sich  in  einer  Akademie,  an  einem
Priesterseminar  wurde  moderne  Theologie  gelehrt.  Die
Instrumentenbauer Andrea Amati, Andrea Guarneri und Antonio
Stradivari  hatten  den  Ruf  Cremonas  als  Stadt  exzellenter
Geigen in ganz Europa verbreitet. In der Pfarrei SS. Nazzaro e
Celso wurde der erste Sohn von Baldassare Monteverdi, am 15.
Mai 1567 auf den Namen Claudio getauft.

Der Dom von Cremona,
Geburtsort  Claudio
Monteverdis.  Foto:
Werner  Häußner

Der  Vater  wollte  seinen  Kindern  den  gesellschaftlichen
Aufstieg  durch  Bildung  ermöglichen  und  förderte  ihre
Begabungen. Die Bedingungen waren günstig, die katholischen
Reformer legten großen Wert auf Bildung. Monteverdi selbst



bezeichnet sich als Schüler des „herausragenden Ingegneri“.
Der erfahrene Domkapellmeister gab ihm umfassende Grundlagen
mit, zu denen Singen und das Spielen von Instrumenten gehörte,
und  bildete  ihn  planmäßig  in  Komposition  heran.  Als
Fünfzehnjähriger  veröffentlichte  Claudio  Monteverdi  seine
„Sacrae Cantiunculae“, kleinere geistliche Gesänge. Ein Jahr
später erschienen vierstimmige Madrigale und wieder nach einem
Jahr sein Probestück in der weltlichen Musik, eine Sammlung
vierstimmiger „Canzonette“.

Die folgenden Jahre seines Lebens liegen im Dunkeln; offenbar
perfektioniere sich Monteverdi in der Kunst des Komponierens.
Das Ergebnis waren zwei Madrigalbücher, von denen das zweite
von 1590 Monteverdi auf der Höhe seiner Kunst zeigt: „Hätte
Monteverdi nur dieses Madrigalbuch hinterlassen – er hätte
sich gleichwohl in die Geschichte der Musik eingeschrieben“,
urteilt die Musikwissenschaftlerin Silke Leopold in ihrer erst
vor wenigen Wochen erschienenen Biografie. Denn die Gesänge
zeigen  bei  „außerordentlicher  musikalischer  Sensibilität“
eigene künstlerische Ideen. In ihnen entwickelt Monteverdi,
was  sein  Schaffen  und  vor  allem  seine  Opern  kennzeichnen
sollte: Die musikalische Erfindung steht konsequent im Dienst
des Textes.

Trotz der bedeutenden Komposition erhielt Claudio Monteverdi
seine erste Stelle, weil er gut Viola da gamba spielen konnte.
Am Hof des kunstliebenden Herzogs Vincenzo Gonzaga in Mantua
begann  er  seine  Karriere:  In  der  Widmung  seines  dritten
Madrigalbuchs 1592 lobt er die „glückliche Tür“, die ihm sein
Spiel geöffnet habe. 22 Jahre blieb er in Mantua, heiratete
und verlor seine Frau nach nur acht Jahren Ehe. Monteverdi
spielte bei Festen und Gottesdiensten, an der Tafel und bei
repräsentativen Anlässen. Zehn Jahre veröffentlichte er kein
neues  Werk,  aber  sein  Ruhm  verbreitete  sich:  In  Venedig,
Nürnberg und Antwerpen wurden seine Noten gedruckt.

Ab  1601  Kapellmeister,  machte  er  Mantua  zu  einem  Zentrum
moderner  Musik,  dessen  Glanz  bis  heute  nachwirkt.  Jetzt



entstanden zahlreiche Kompositionen, die weitgehend ungedruckt
blieben und verschollen sind. Hier schrieb Monteverdi aber
auch  die  erste  seiner  Opern,  uraufgeführt  unter  der
Schirmherrschaft  des  Thronfolgers  Francesco  Gonzaga  am  14.
Februar  1607  –  ein  „künstlerisches  Großereignis  und  ein
Meilenstein der Operngeschichte“.

Monteverdi  hat  zwar  die  Oper  nicht  erfunden.  Dieser  Ruhm
gebührt  dem  Florentiner  Jacopo  Peri  mit  seiner  1598
entstandenen  „Dafne“,  mit  der  die  antike  Theatertradition
wiederbelebt werden sollte. Aber ohne Monteverdis „L’Orfeo“
wäre – so Silke Leopold – die Entwicklung der Oper vielleicht
gar nicht richtig in Gang gekommen. Auch seine ein Jahr später
geschriebene Oper „L’Arianna“, aus der nur der weltberühmte
Trauergesang,  das  „Lamento“,  überliefert  ist,  wurde  ein
riesiger Erfolg. Monteverdi war überzeugt, darin den Ausdruck
menschlicher Emotionen am besten getroffen zu haben. Er blieb
aber auch als geistlicher Komponist aktiv: 1610 entstand mit
der „Marienvesper“ sein wohl bekanntestes sakrales Werk.

Venedig,  letzter
Wirkungsort  von
Monteverdi.  Foto:
Werner  Häußner



Ruhm und Können halfen jedoch nicht, als 1612 Francesco die
Nachfolge des verstorbenen Herzogs von Mantua antrat und sich
daran  machte,  die  zerrütteten  Staatsfinanzen  zu  sanieren.
Monteverdi  wurde  regelrecht  hinausgeworfen  und  war  mit  45
Jahren arbeitslos. Bis Oktober 1613 sollte es dauern – dann
aber erreichte ihn ein Angebot aus Venedig und er erhielt eine
der  angesehensten  Stellen  im  Bereich  der  Kirchenmusik:
Monteverdi wurde Kapellmeister von S. Marco.

Es  begann  seine  produktivste  Zeit:  Er  reformierte  die
Kirchenmusik, erneuerte das Repertoire, sorgte sich um die
soziale Stellung seiner Musiker und komponierte geistliche wie
weltliche Musik, darunter drei neue Madrigalbücher. Für die
damals einzigartigen öffentlichen Opernhäuser Venedigs schrieb
er  Opern  und  Ballettmusik,  erhalten  sind  aber  nur  „Die
Heimkehr des Odysseus“ und „Die Krönung der Poppea“. 1643
starb Claudio Monteverdi, begraben liegt er in der Kirche S.
Maria Gloriosa dei Frari in Venedig.

Monteverdis  drei  erhaltene  Opern  gehören  seit  den
bahnbrechenden Aufführungen durch Nikolaus Harnoncourt in den
siebziger Jahren wieder zum Repertoire und werden in diesem
Jubiläumsjahr u.a. in Berlin, in Venedigs Teatro La Fenice und
bei  den  Festivals  in  Luzern,  Innsbruck,  Salzburg  und
Schwetzingen  aufgeführt.  In  der  Region  planen  die  Theater
Bielefeld  und  Aachen,  Monteverdi  mit  „L’Incoronazione  di
Poppea“  zu  würdigen.  Die  Premieren  sind  am  10.  Juni
(Bielefeld)  und  am  24.  September  (Aachen).

Innere  Erfahrungsreise  oder

https://theater-bielefeld.de/veranstaltung/die-kroenung-der-poppea.html
http://www.theateraachen.de/index.php?page=detail_event&id_event_date=14729686
https://www.revierpassagen.de/43051/innere-erfahrungsreise-oder-wellness-musik-einstein-on-the-beach-von-philip-glass-fasziniert-in-dortmund/20170504_2057


Wellness-Musik?  „Einstein  on
the Beach“ von Philip Glass
fasziniert in Dortmund
geschrieben von Werner Häußner | 9. Oktober 2023

Musik, die das Hirn (Raafat
Daboul) tanzen lässt: Szene
aus „Einstein on the Beach“
in der Oper Dortmund. (Foto:
Thomas Jauk)

So wenig wie Philip Glass‘ „Einstein on the Beach“ eine Oper
im  herkömmlichen  Sinn  ist,  so  wenig  lässt  sich  über  die
Aufführung in Dortmund eine Rezension schreiben. Und selbst
die  jeder  bewertenden  Äußerung  innewohnende  Subjektivität
hilft nicht weiter. Denn ein Kunstwerk, dessen Sinn darin
besteht, keinen Sinn zu haben, ist mit Worten noch weniger
einzuholen als eine traditionelle Opernaufführung. Schon da
versagen zuweilen Worte vor der Macht des Klingenden und des
Szenischen. Wie erst bei einem Ereignis, das nichts anderes
will, als innere Erfahrungen auszulösen.

Was  passiert,  passiert  in  den  Köpfen  der  Zuschauer.  Was
bleibt, wäre die Beschreibung. Sicher lässt sich Philip Glass‘
Musik  analysieren:  Die  patterns,  jene  fragmentarischen
Teilchen, aus denen sich wunderbare und wunderliche Klang-
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Gebilde  aufbauen  lassen.  Die  beharrliche  Repetition,  das
mechanische Immergleiche, das dennoch auf magische Weise nie
maschinell wirkt, weil es Menschen, nicht Roboter erzeugen.

Es ist die konstruktivistische Seite des Komponisten, die sich
im Wechselspiel von regulären und irregulären Veränderungen
zeigt: Glass‘ Partituren sind nicht selten einfach grafisch
schön – und die Variationen der patterns ein mit Mathematik
und Geist spielendes Verfahren, das manchmal so wirkt, als
wolle  Glass  der  höheren  Rechenkunst  der  westeuropäischen
seriellen  und  zwölftönigen  Musik  der  Entstehungszeit  des
„Einstein“ mit verstecktem Witz sagen: Schaut her, ich kann’s
auch, aber ihr merkt es gar nicht.

Kongeniales szenisches Konzept

Kay  Voges.  (Foto:  Birgit
Hupfeld)

Sicher lässt sich auch über das kongeniale szenische Konzept
des Dortmunder Schauspielchefs Kay Voges rühmend räsonieren:
Über  das  Spiel  mit  Regel  und  Zufall,  über  die  frischen
assoziativen Ideen, über das wunderbare Zusammenspiel mit der
Bühne Pia Maria Mackerts, die verschiebbare, halbtransparente
Segmente bereitstellt, drehbar aufgehängt als Projektions- und
Brechungsflächen für Licht und Videobilder. Lars Ulrich und
Mario Simon, vereint mit dem Lichtdesigner Stefan Schmidt,
tauchen die Bühne in romantisches Blau, in sprühend bunte
Explosionen, in gestaltlos verfließende Farben oder in ödes



Grau,  auf  dem  sich  die  Zahlen  abbilden,  die  Chorsänger
rezitieren: One … two … three ….

Bloß nicht interpretieren!

Nur ja nicht interpretieren! Wer anfängt, an den Texten des
jungen  Autisten  Christopher  Knowles,  an  der  Badekappen-
Sprachepisode  Lucinda  Childs  oder  an  den  aphoristischen
Übertiteln  herumzudeuteln,  hat  schon  verloren.  Auch  die
szenischen  Bewegungsmuster  entziehen  sich  dem  beobachtend-
rationalen Zugriff. In welchem der Kostüme Mona Ulrichs die
Sängerinnen Hasti Molavian, Ileana Mateescu und Hannes Brock
stehen oder schreiten, erhellt ebenso wenig den Sinn einer
Aktion wie die Schauspieler Bettina Lieder, Eva Verena Müller
und Andreas Beck sprechend oder agierend über sich selbst
hinausweisen.

Auch wenn an ihnen ein Dutzend Zellen – oder Augen? – hängen,
auch wenn sie wie ein aufquellender Gewebehaufen wirken, auch
wenn sie in Zwangsjacke oder noblem Abendkleid auftreten – die
Bilder bleiben autonom. Ein Hirn (Raafat Daboul) tanzt auf
dürren Beinchen, ein Geiger mit weißer Mähne und Schnauzer à
la Einstein spielt und ein Mensch fährt wie Stephen Hawking –
ein anderes Superhirn der Wissenschaft – im Rollstuhl herein:
Es gilt, was die Dramaturgen Georg Holzer und Alexander Kerlin
auch  im  Trailer  über  das  „audiovisuelle  Gesamtkunstwerk“
betonen: kein Interpretieren bitte.

Wer einmal danebenliegt, hat verloren

Wer sich von Phil Glass‘ Musik in den gut dreieinhalb Stunden
meditativer Versenkung hinwegschwemmen lässt, wird auch nur am
störungsfreien  Ablauf  wahrnehmen,  welche  außergewöhnliche
Leistung die zwölf Sänger des ChorWerks Ruhr und die Solisten
der Dortmunder Philharmoniker vollbringen. Denn die Zählerei,
die von Dirigent Florian Helgath, dem künstlerischen Leiter
des ChorWerks Ruhr, und seinen Musikern gefordert ist, darf
als Tortur bezeichnet werden. Wer einmal daneben liegt, hat



verloren. Ein Wunder, wie selten (hörbar) das in diesem langen
Abend passiert.

Pause gibt es keine, aber wie im barocken Opernspektakel von
einst darf jeder seinen Sitz verlassen und nach draußen gehen,
wann  und  wie  oft  er  möchte.  Das  sorgt  für  eine  gewisse
Unterbrechung  meditativer  Zustände,  wenn  sich  Sitznachbarn
durch  die  Reihen  schieben.  Aber  die  Störung  hält  sich  in
Grenzen, Glass scheint rücksichtsvoll zu stimmen.

Längst nicht mehr so provokant

Glass wurde im Januar dieses Jahres 80 und wird vor allem in
USA, aber auch weltweit gefeiert. Das Theater Basel spielt
seine Gandhi-Oper „Satyagraha“, am Theater Koblenz steht noch
bis 12. Juni die packende Kammeroper „The Fall of  the House
of Usher“ auf dem Programm, weitere Premieren, unter anderem
an der Komischen Oper Berlin, sind geplant. Am 12. Juli ist
der Komponist in Essen zu Gast und erhält gemeinsam mit Dennis
Russell  Davies  und  Maki  Namekawa  den  Preis  des  Klavier-
Festivals Ruhr. Aber „Einstein on the Beach“ wird tatsächlich
derzeit nur in Dortmund gespielt.

Die Uraufführung vor 40 Jahren beim Festival in Avignon war
eine Sensation. Nachdem diese Art sinnfreien – oder sagt man
besser: sinn-offenen? – Theaters längst auf den Bühnen Einzug
gehalten  hat,  ist  „Einstein  on  the  Beach“  nicht  mehr  so
provokant  wie  1976.  Auch  der  esoterische,  quasi-religiöse
Ruch,  der  nicht  zuletzt  auf  Glass‘  (musik-)theoretische
Ausführungen zurückging, scheint verweht.

Kurt Honolka, meine ich, war es, der über Glass‘ Opern das
Bonmot prägte: „Wer glaubt, wird selig, wer nicht glaubt,
schläft  ein.“  Was  damals  aus  einer  objektivistischen
Perspektive  gesagt  war,  trifft  heute  noch  eine  zumindest
diskussionswürdige Frage: Was soll uns dieses Ritual, das den
Zuschauer sich selbst überlässt, geöffnet in sphärische Weiten
und gefangen in der Schale des eigenen Ich? Ist das mehr als

http://www.theater-koblenz.de/
http://www.klavierfestival.de/index.php?id=108&no_cache=1&tx_eventmanagement_veranstaltungen%5Bveranstaltungen%5D=725&tx_eventmanagement_veranstaltungen%5Baction%5D=show&tx_eventmanagement_veranstaltungen%5Bcontroller%5D=Veranstaltungen&cHash=67c55abfcbf1bdf46fc0012a7e6fad74


warmwässrige Seelen-Delektation, eine Art wohliges Wellness-
Center,  in  dem  man  ein  paar  Stunden  assoziativ  an  seinen
Seelenzuständen  werkelt?  Gern  höre  ich,  wie  man  verbotner
Frage lohne.

Aufführungen am 13. Mai und 4. Juni. Karten: Tel.: (0231) 50
27  222,  Info:
https://www.theaterdo.de/detail/event/einstein-on-the-beach/

Ein  neuer  Opernchef,  der
nicht Regie führt – Heribert
Germeshausen  wird  2018
Intendant in Dortmund
geschrieben von Martin Schrahn | 9. Oktober 2023

Heribert
Germeshausen  tritt
sein  Amt  als
Intendant  der  Oper
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Dortmund  mit  der
Saison  2018/19  an.
(Foto:  Annemone
Taake)

Heribert  Germeshausen  redet  schnell.  Er  wirkt  freundlich,
energisch,  als  ein  Mensch  voller  Tatendrang,  versehen  mit
einer  gehörigen  Portion  Selbstbewusstsein.  Gleichzeitig
strahlt der 46Jährige eine nahezu jungenhafte Neugier aus. Wie
einer, der sich mit Lust großen Herausforderungen stellt. Dazu
hat  er  jetzt  alle  Gelegenheit:  Germeshausen  wird  ab  der
Spielzeit  2018/19  neuer  Intendant  der  Dortmunder  Oper.  Er
erhält, so hat es der Rat der Stadt beschlossen, zunächst
einen Fünfjahresvertrag und löst damit Jens-Daniel Herzog ab,
der nach Nürnberg wechselt.

Germeshausen also ist bei seinem ersten öffentlichen Auftritt,
flankiert  von  Oberbürgermeister  Ullrich  Sierau  und
Kulturdezernent Jörg Stüdemann, kaum zu bremsen. Die neuen
Impulse,  mit  denen  er  das  Musiktheater  weiter  nach  vorn
bringen  will,  seien  einerseits  struktureller,  zum  anderen
inhaltlicher Art, führt er aus. Dabei sei ihm die Größe des
Hauses (mit mehr als 1100 Plätzen) durchaus bewusst. Soll wohl
heißen,  es  bedarf  mancher  Kraftanstrengung,  diesen  Raum
regelmäßig zu füllen.

Derzeit ist Germeshausen noch Operndirektor in Heidelberg, in
einem feinen, aber weit kleineren Theater. Doch es gebe auch
Parallelen: Beide Städte hätten in ihrem Umfeld nicht wenig
Konkurrenz. Und deshalb gelte es, demnächst also in Dortmund,
einen möglichst unverwechselbaren Spielplan zu gestalten.

Darüberhinaus will der neue Mann das Haus noch stärker in der
Stadtgesellschaft  verwurzeln.  „Viele  Menschen  haben  keinen
natürlichen Zugang zur Oper“, sagt Germeshausen. Es ist einer
von  wenigen  Standardsätzen,  die  er  bemüht.  Allerdings
verbindet er diese Erkenntnis mit dem gewiss ehrgeizigen Ziel,
ein  Publikum  anzulocken,  das  die  vielfältige  Struktur  der



Bevölkerung  widerspiegelt.  Dabei  sollen  auch  neue
partizipative Projekte helfen – durch Teilhabe zu mehr Genuss,
mag  dies  übersetzt  heißen.  Oder  doch  nur  das  etwas
abgedroschene  Oper  für  alle?

Germeshausen, 1971 in Bad Kreuznach geboren, studierte Jura
und Betriebswirtschaft, begann seine Laufbahn als Dramaturg am
Theater Koblenz. Später wechselte er in gleicher Funktion nach
Bonn; als Opernchef wirkte er in Dessau und zuletzt eben in
Heidelberg. Das Dortmunder Haus, so erzählt er, habe er oft
besucht,  als  Christine  Mielitz  dort  noch  Intendantin  war.
Damals  allerdings  war  die  Oper,  mit  Blick  auf  die
Auslastungszahlen, nicht in bester Verfassung. Nun aber will
der neue Intendant auf die Konsolidierungsarbeit von Jens-
Daniel Herzog weiter aufbauen.

Blick  auf  das
Dortmunder
Opernhaus.  Foto:
Theater  Dortmund

Inhaltlich  lässt  sich  Germeshausen  wenig  in  die  Karten
schauen. Er strebt, wie bisher, acht neue Produktionen pro
Saison an, ohne die populären Gattungen Operette und Musical
zu vernachlässigen. Die Kooperation der Jungen Oper mit der
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Rheinoper  Düsseldorf/Duisburg  und  der  Oper  Bonn  wird
fortgesetzt.  Insgesamt  will  Germeshausen  seinen  Spielplan
individuell auf das Dortmunder Haus zuschneiden, mit einem
„sehr  speziellen  Zyklus“,  wie  er  kryptisch  hinzufügt.  In
Heidelberg  hat  er  sich  vor  allem  mit  kaum  gespielten
Barockopern einen Namen gemacht, dieses Projekt sei aber nicht
auf das Musiktheater in der Westfalenmetropole übertragbar.

Fest steht, dass der neue Opernchef nicht selbst inszeniert.
Und  er  versichert,  die  Dortmunder  Wagner-Tradition
fortzuführen.  Zuletzt  erklangen  „Der  fliegende  Holländer“,
„Tristan  und  Isolde“  sowie  „Tannhäuser“.  Will  Heribert
Germeshausen vielleicht gar einen neuen „Ring“ herausbringen?
Wir sind gespannt.

 

 

Kulturelles  Wechselfieber  in
Dortmund: Künftiger Opernchef
heißt Heribert Germeshausen
geschrieben von Bernd Berke | 9. Oktober 2023
Geradezu aufregend rasant ist das Kulturleben in Dortmund,
derzeit vor allem in personeller Hinsicht auf den obersten
Etagen.

https://www.revierpassagen.de/40004/kulturelles-wechselfieber-in-dortmund-kuenftiger-opernchef-heisst-heribert-germeshausen/20170131_1729
https://www.revierpassagen.de/40004/kulturelles-wechselfieber-in-dortmund-kuenftiger-opernchef-heisst-heribert-germeshausen/20170131_1729
https://www.revierpassagen.de/40004/kulturelles-wechselfieber-in-dortmund-kuenftiger-opernchef-heisst-heribert-germeshausen/20170131_1729


Kommt 2018 als neuer
Opernchef  nach
Dortmund:  Heribert
Germeshausen.  (Foto:
Annemone Taake)

Kaum war der Wechsel des Konzerthaus-Chefs Benedikt Stampa
nach Baden-Baden verkündet (Vollzug zum 1. Juni 2019) und die
sofortige  Suche  nach  einer  Nachfolge  eingeleitet,  da
präsentierte man auch schon einen neuen Opern-Intendanten: Er
heißt Heribert Germeshausen, ist seit 2011/12 Operndirektor am
Theater  Heidelberg  und  folgt  in  Dortmund  auf  Jens-Daniel
Herzog, der zur Spielzeit 2018/19 als Intendant zum Nürnberger
Staatstheater  wechselt.  Die  Zustimmung  des  Dortmunder
Stadtrates (Sitzung am 6. April) zur Berufung Germeshausens
gilt als Formsache.

Bedenkt man, dass kürzlich auch die beiden wohl wichtigsten
Museumsposten der Stadt neu besetzt worden sind (Edwin Jacobs
aus Utrecht zum Dortmunder U/Museum Ostwall, Jens Stöcker aus
Kaiserslautern ans MKK), so kann man mit Fug und Recht von
einem großen Umschwung reden.

Vor seinem Heidelberger Chefposten war der künftige Dortmunder
Opern-Intendant Heribert Germeshausen Musiktheaterdramaturg am
Theater Koblenz, bei den Salzburger Festspielen und an der
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Oper Bonn. 2009 wurde er Leitender Musiktheaterdramaturg am
Anhaltinischen  Theater  Dessau.  In  Heidelberg  kamen  unter
seiner Leitung bislang nicht in Deutschland aufgeführte Werke
auf die Bühne, so etwa Alessandro Scarlattis „Marco Attilio
Regolo“ oder Nicolò Porporas „Polifemo“.

Verlässt  Dortmund
2018  und  wechselt
nach  Nürnberg:
Opern-Intendant
Jens-Daniel Herzog.
(Foto:  Philip
Lethen)

Bei Kritikerumfragen der Fachzeitschrift „die deutsche bühne“
wurde das Heidelberger Haus mehrfach gewürdigt und 2013 –
zusammen  mit  Freiburg  –  für  „ungewöhnlich  überzeugende
Theaterarbeit  abseits  großer  Theaterzentren“  ausgezeichnet.
Weitere Nominierungen und Ehrungen folgten. Man darf sich von
Germeshausen auch in Dortmund einen innovativen Spielplan mit
Neu- und Wiederentdeckungen erhoffen.

Heribert  Germeshausen  kennt  sich  übrigens  nicht  nur  in
künstlerischen, sondern auch in juristischen und finanziellen
Fragen  aus.  Der  staunenswert  vielseitige  Mann  studierte
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Rechtswissenschaften in Passau, Heidelberg und Lausanne sowie
BWL an der European Business School in Oestrich-Winkel und
Master of Business Administration an der Katz Graduate School
of Business in Pittsburgh. Wenn das kein pralles Portfolio
ist!

Heribert  Germeshausens
künftige Wirkungsstätte: das
1966  eröffnete  Dortmunder
Opernhaus.  (Foto  von  Mitte
2016: Bernd Berke)

Die kulturellen Wechselfälle bringen es mit sich, dass auch
Dortmunds  Oberbürgermeister  Ullrich  Sierau  (SPD)  sich  in
letzter Zeit öfter mal über die schöngeistigen Sparten äußert.
Diesmal hieß es freudig und ganz ins Allgemeine gewendet: „Die
Stadt  Dortmund  ist  attraktiv  für  Kulturschaffende  –  auch
aufgrund der guten Arbeit jener, die hier waren. Es ist ein
gutes,  professionelles  kulturelles  Milieu  entstanden.  Die
Menschen kommen gerne zu uns.“ Sein Wort ins Ohr der Musen…
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Warum ich Premieren so liebe…
geschrieben von Eva Schmidt | 9. Oktober 2023

Große Gefühle auf der Bühne:
Rigoletto  (Luca  Gratis),
Maddalena  (Bettina  Ranch),
der  Herzog  von  Mantua
(Carlos  Cardoso)  und  Gilda
(Cristina  Pasaroiu).  (Foto:
Matthias Jung/Aalto-Theater)

„Jedem  Anfang  wohnt  ein  Zauber  inne…“  –  deswegen  gehören
Premieren  in  Oper  oder  Schauspiel  zu  den  aufregendsten
Vorstellungen.  Im  Gegensatz  zum  Repertoire-Abend  ist  die
Atmosphäre einfach unvergleichlich: Es liegt so eine Spannung
in der Luft, ein „Wie wird es heute bloß werden?“ oder, von
Künstlerseite,  ein  „Werde  ich  auch  gut  (genug)  sein?
Lampenfieber hinter der Bühne, Neugierde im Zuschauerraum. Es
soll Regisseure geben, die es nicht ertragen, die Premiere zu
verfolgen und sich in die Garderobe verkriechen und erst beim
Applaus wieder heraus trauen…

Für Kritiker sind Premieren dagegen der übliche Termin: Man
muss ja meist über die Produktion schreiben, wenn sie brandneu
ist. Manche sind jede Woche in einem anderen Haus. Und doch:
Fast drei Monate hatte ich Weihnachts- und Erkältungspause und
inzwischen richtiggehend Entzugserscheinungen.
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Deswegen war Rigoletto im Aalto-Theater in Essen meine erste
Premiere im neuen Jahr. Was auf der Bühne geschah, hat meine
Kollegin  Anke  Demirsoy
geschrieben:  https://www.revierpassagen.de/39768/die-rache-sho
w-des-rigoletto-frank-hilbrich-inszeniert-giuseppe-verdis-
oper-am-aalto-theater/20170123_1727 – Warum die Premiere aber
auch als gute Party taugt, lesen Sie hier.

Neuer Trend: Fliege statt Krawatte

Wen man nicht alles trifft: Ehemalige Kollegen, Künstler von
anderen  Häusern,  Nachbarn,  Freunde!  Und  alle  sind  top
angezogen!  Kleine  Fliegen  statt  Krawatten  kommen  wieder,
Frauen tragen diesen Winter gerne silberne High Heels. Nun
schnell noch einen kleinen Sekt oder Champagner auf Ex, da
gongt es auch schon. Rasch hinein!

Die Reihen füllen sich, das Aalto-Theater ist bis auf den
letzten Platz besetzt, die Zuschauer wispern und flüstern, das
Licht geht aus. Verdis Ouvertüre braust los, danach betritt
ein  Horror-Clown  vor  einem  lila-Glitzervorhang  die  Bühne:
Rigoletto, der Narr. Ob das jetzt stimmig ist oder nicht, ist
mir  heute  wurscht,  ich  beschließe,  einfach  alles  toll  zu
finden…

Dieser herrliche Pausentratsch

Nicht so schwierig bei Verdi, dessen Melodien man tausendfach
gehört hat, im Zweifel in der Pizza-Werbung, die aber live auf
der  Opernbühne  gesungen  alle  Konserven  mühelos  überbieten.
Gilda in Jeans sieht aus wie ein Mädchen von heute, doch wenn
sie  singt,  bekomme  ich  Gänsehaut.  Und  Cristina  Pasaroiu
Szenenapplaus.  Das  Essener  Publikum  ist  an  diesem  Abend
überhaupt klatschfreudig und begeisterungsfähig.

Klatschfreudig sind auch die Menschen in der Pause: „Weißt du
schon, dass M. geheiratet hat?“ – „Nein, wirklich? Wen denn?“
Ohne Opernpremiere hätte ich diese brandheiße Nachricht längst
nicht so schnell erfahren…

https://www.revierpassagen.de/39768/die-rache-show-des-rigoletto-frank-hilbrich-inszeniert-giuseppe-verdis-oper-am-aalto-theater/20170123_1727
https://www.revierpassagen.de/39768/die-rache-show-des-rigoletto-frank-hilbrich-inszeniert-giuseppe-verdis-oper-am-aalto-theater/20170123_1727
https://www.revierpassagen.de/39768/die-rache-show-des-rigoletto-frank-hilbrich-inszeniert-giuseppe-verdis-oper-am-aalto-theater/20170123_1727


Noch bevor wir alle Einzelheiten zur neuesten Hochzeit im
Bekanntenkreis austauschen können, gongt es schon wieder. Dann
müssen wir wohl zur Premierenfeier bleiben, hilft ja nix.

Auf der Bühne schwört Rigoletto Rache, der Herzog entpuppt
sich endgültig als treulose Tomate, die er von Anfang an war
und Gilda opfert sich aus Liebe. Große Gefühle, die wir uns im
Alltag kaum noch erlauben. Deswegen ist es ja so schön, sie
auf der Opernbühne mitzuerleben – seufz…

…und dann auch noch Freibier vom Fass

Nach dem tragischen Finale gibt es nochmal großen Applaus –
auch  Klatschen  macht  bei  Premieren  mehr  Spaß,  ebenso  wie
Buhrufe (habe ich aber diesmal keine gehört), denn es steht
etwas auf dem Spiel: Wie wird die Inszenierung angenommen? Mag
das Publikum das Stück? Oder münden wochenlange Probenarbeiten
in einem Reinfall? Außerdem hat man die einmalige Gelegenheit,
das  Regieteam  zu  sehen,  das  sich  nur  am  Premierenabend
verbeugt.

Das Beste folgt allerdings nach dem Schlussapplaus: Schöne
Tradition  im  Aalto  ist  das  Freibier  vom  Fass  bei  der
Premierenfeier.  Nichts  macht  ja  durstiger  als  ein
zwanzigminütiger Bühnentod. Wer Hunger hat, findet ebenfalls
einen kleinen Happen zu essen und der Intendant stellt die
Künstler des Abends vor. Einmalige Gelegenheit, sie nicht im
Kostüm, sondern ganz privat zu erleben, wie sie sich unter die
Gäste mischen…

Wer  dabei  sein  möchte,  muss  sich  nur  eine  Premierenkarte
kaufen. Im Ruhrgebiet kommt mindestens jede Woche ein neues
Schauspiel oder eine neue Oper heraus, wenn nicht öfter.

Die nächste Opern-Premiere im Aalto: „Le Prophète“ von Giacomo
Meyerbeer  am  9.  April  2017.  Vorher  gibt  es  noch  einen
Ballettabend: „3 BY EKMAN“ am 4. März. Sehen wir uns da?

Weitere Infos:



www.aalto-musiktheater.de

Gleißende  Hysterie:  George
Benjamins  Oper  „Written  on
skin“ im Konzerthaus Dortmund
geschrieben von Martin Schrahn | 9. Oktober 2023

„Written  on  Skin“  –  der
britische  Komponist  George
Benjamin  dirigiert  das
fulminante  Mahler  Chamber
Orchestra. Foto: Pascal Amos
Rest

Das Beste kommt zum Schluss. Ein Musikdrama, das uns wie ein
wirbelnder Strudel verschlingt. Mit erstklassigen Sängern, die
vor keiner emotionalen Entäußerung zurückschrecken. „Written
on skin“ – George Benjamins Oper entpuppt sich als ein Stück
gleißender  Hysterie,  als  Schwester  der  „Elektra“  oder  des
„Wozzeck“. Die Aufführung im Konzerthaus Dortmund ist eine
Herausforderung fürs Publikum – und wird mit Jubel belohnt.

Der Brite Benjamin steht selbst am Pult des höchst intensiv
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spielenden Mahler Chamber Orchestra, dirigiert gewissermaßen
mit körperlichem Understatement, gleichwohl ungeheuer präzise.
Er ist charmanter Vertreter einer neuen Musik, deren stetiger
Fluss uns bannt, weil nichts dahinplätschert. Zuweilen rütteln
eruptive  Klangballungen  auf,  immer  fasziniert  die  Vielfalt
instrumentaler Farben. „Written on skin“ wird so zum Höhepunkt
der dreitägigen Zeitinsel, die das Konzerthaus dem Komponisten
gewidmet hat.

Benjamin ist ein Musiker, der viel schreibt und ebenso viel
verwirft.  Seine  Skizzenblätter  übertreffen  deutlich  das
gedruckte Werk. Etwa 40 Kompositionen in 40 Jahren sprechen
die Sprache eines äußerst skrupulösen Künstlers. „Written on
skin“ entstand 2012, sechs Jahre nach seiner ersten Oper,
„Into  the  little  hill“,  eine  moderne  Fassung  des
„Rattenfängers von Hameln“; sie war ebenfalls im Konzerthaus
zu erleben.

Der  „Beschützer“
(Christopher  Purves,  l.)
blickt  auf  die  Kunst  des
Malers  (Tim  Mead).  Agnés
(Barabara  Hannigan)  schaut
gleichfalls  interessiert.
Foto: Pascal Amos Rest

Für Benjamin gilt aber auch das akribische Bemühen um die
Weiterentwicklung  seiner  Ausdrucksmittel.  Für  „Written  on
skin“  etwa  setzt  er  als  charakterstarke  Farbe  eine
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Kontrabassklarinette  ein,  mischt  Harfen-  und  Banjoklang,
verweist mit einer Glasharmonika in sphärische Weiten, blickt
mit einer Viola da Gamba auf alte Zeiten.

Denn die Geschichte, die hier verhandelt wird, fußt auf einer
Sage des 13. Jahrhunderts. Ein Maler soll all die Herrlichkeit
eines hohen Herrn aufs Papier, damals noch „auf die Haut“,
bannen.  Der  Künstler  verführt  die  Frau  des  Hauses,  der
gekränkte Gatte reißt dem Nebenbuhler das Herz heraus und
zwingt  seine  Frau  es  zu  essen.  Die  stürzt  sich  aus  dem
Fenster.

Ein  archaischer,  blutrünstiger  Stoff,  den  Benjamin  und
Librettist Martin Crimp in die Moderne überführt haben. Drei
zynische Engel schaffen eine brutale Welt, der hohe Herr gilt
als „Beschützer“ seiner Frau Agnés, entpuppt sich indes als
fieser  Sklavenhalter.  Agnés‘  Zorn,  Trotz,  Widerstand  und
Betrug wird durch die Verführungskraft des Malers genährt.
Benjamin hat die Rolle mit einem Counter besetzt, und wenn
sich  die  Stimme  Tim  Meads  mit  dem  Wundersopran  Barbara
Hannigans vereint, scheint das emotionale Zentrum der Oper
erreicht. Doch erst ihr Ehebruchgeständnis ist der eigentliche
Kulminationspunkt.  Hannigan  wächst  zur  Rachefurie,  das
Orchester schreit und überwältigt mit grausamen Schlägen.

Nicht  minder  ausdrucksstark  singt  Christopher  Purves  den
„Beschützer“ seiner Frau, ein zynischer Machtmensch, der sich
selbst am meisten gefällt, der manchmal aber nur dasitzt wie
ein  geprügelter  Hund.  Es  ist  nicht  zuletzt  diese  Mimik,
abgeleitet aus der emotionalen Urgewalt der Musik, die uns auf
die Stuhlkante treibt. „Written on skin“ ist Beispiel dafür,
dass die komponierende Avantgarde durchaus zur Darstellung des
Sinnlichen fähig ist. Mag George Benjamin auch einer jener
Künstler sein, die ihr Werk akribisch konstruieren, ist diese
Oper alles andere als ein um sich selbst kreisendes Konstrukt.
Theater wie Bonn und Detmold haben sich ihrer angenommen,
andere  Häuser  sollten  den  Mut  aufbringen,  ihr  oft
eingefahrenes  Repertoire  zu  erweitern.  Es  lohnt  sich.



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

Bedrohlicher  Rosenkavalier  –
Donna  Leons  Opernkrimi
„Endlich mein“
geschrieben von Frank Dietschreit | 9. Oktober 2023
Die Rückkehr von Gesangs-Diva Flavia Petrelli nach Venedig
gleicht einem Triumph. Das Opernhaus La Fenice ist jeden Abend
ausverkauft.  Tatsächlich  scheint  Flavia  die  Titelrolle  der
„Tosca“  auf  den  Leib  geschneidert,  und  wenn  sie  beim
dramatischen  Finale  sich  über  ihre  Widersacher  erhebt  und
selbstbewusst in den Tod flieht, sind ihr stehende Ovationen
gewiss.

Doch in die Freude über die Liebe der Opernfans mischen sich
neuerdings Nervosität und Angst. Eigentlich hat sie gelernt,
mit  Ruhm  und  Rummel  umzugehen,  auch  noch  zu  lächeln  und
Autogramme schreiben, wenn sie todmüde ist und nur noch ins
Bett möchte. Aber seit es jeden Abend beim Schlussapplaus
gelbe Rosen regnet und ein unbekannter Verehrer ihre Garderobe
in  ein  Blumenmeer  verwandelt,  ist  ihr  doch  etwas  mulmig
zumute.
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Wer ist dieser namenlose „Rosenkavalier“,
warum gibt er sich nicht zu erkennen und
was bezweckt er mit seinen Nachstellungen,
die – wenn sie sich recht entsinnt – bei
ihren Auftritten in Sankt Petersburg und
London begonnen haben und jetzt in Venedig
geradezu ausufern?

Schon zweimal, im „Venezianischen Finale“ und in „Acqua Alta“,
hat Commissario Brunetti das Vergnügen gehabt, sich um Flavia
Petrelli zu kümmern und Schaden von ihr abzuwenden. Das ist
lange her, aber nicht vergessen – vor allem nicht von Opern-
Kennerin  und  Schriftstellerin  Donna  Leon,  die  verschiedene
Barock-Ensembles  finanziell  unterstützt,  als  Händel-
Spezialistin einen guten Ruf genießt und sich weltweit auf dem
Opern-Parkett bewegt.

Wenn Donna Leon für ihren nunmehr 24. Brunetti-Krimi die lange
vermisste Opern-Diva reaktiviert und zu einem Gastspiel nach
Venedig  einlädt,  gibt  es  mithin  nicht  nur  pure
Wiedersehensfreude und opulente Opernfeste, sondern auch einen
handfesten Kriminalfall. Denn was so harmlos mit gelben Rosen
beginnt, da ist sich Brunetti gleich beim ersten Treffen mit
der angespannt wirkenden Flavia ziemlich sicher, könnte böse
und blutig enden.

Werden  die  Liebes-Bekundungen  des  Stalkers  nicht  erwidert,
können  sie  schnell  in  Hass  umschlagen  und  könnte  aus  dem
unbekannten auch ein tödlicher Rosenkavalier werden. Oder ist
der  Fan,  der  anonym  im  Dunkeln  agiert  und  bald  beginnt,
Flavias Bekannte als unerwünschte Nebenbuhler zu betrachten
und zu attackieren, vielleicht gar eine Frau?
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Nach dem einen oder anderen eher langweiligen Brunetti-Roman
ist die seit vielen Jahren in Venedig lebende US-Autorin Donna
Leon  diesmal  wieder  in  Hochform.  Man  spürt  auf  jeder
Buchseite, welche Freude es ihr bereitet, über Schönheit und
Abgründe der Opernwelt zu philosophieren. Und wie traurig es
sie macht, dass Venedig zur bunten Kulisse für unaufhörliche
Touristenströme geworden ist. Wo einst kleine Läden und Bars
ihren  morbiden  Charme  hatten,  haben  sich  längst  billige
Ramschläden  breit  gemacht.  Flavia  Petrelli  erkennt  ihr
geliebtes Venedig kaum wieder.

Der sympathische Melancholiker Guido Brunetti und seine – wie
immer  –  äußerst  kultivierte  und  belesene  Gattin  Paola
schütteln nur noch angewidert den Kopf und verschanzen sich,
natürlich bei einem guten Glas Wein und einem klugen Gespräch
über Musik und Literatur, auf ihrer Dachterrasse. Doch dann
muss Brunetti wieder rein ins reale Leben. Denn die Liste der
Opfer wird immer länger, es ist nur eine Frage der Zeit, bis
auch Flavia – im wahrsten Sinne des Wortes – zu Tode geliebt
wird.

Brunetti,  von  einigen  polizeiinternen  Intrigen  kurzzeitig
abgelenkt, braucht jetzt viel Feingefühl und – wie stets – die
Hilfe  der  Computer-Fachfrau  Signorina  Elettra  und  seines
Kollegen Vianello. Dass es schließlich zu einem spannenden
Showdown in der Oper und im Bühnenbild von „Tosca“ kommt,
hätte man sich eigentlich denken können.

Donna  Leon:  „Endlich  mein.“  Commissario  Brunettis
vierundzwanzigster  Fall.  Roman.  Aus  dem  amerikanischen
Englisch  von  Werner  Schmitz.  Diogenes  Verlag,  Zürich.  307
Seiten, 24 Euro.



Nur wenige echte Premieren –
doch  das  Aalto-Theater
präsentiert  anregenden
Spielplan
geschrieben von Werner Häußner | 9. Oktober 2023

Das  Essener  Aalto-Theater.
Foto: Werner Häußner

Mit einem Juwel aus dem tschechischen Opernschaffen startet
das Essener Aalto-Theater am 26. September in die Spielzeit
2015/16: GMD Tomáš Netopil dirigiert zum ersten Mal in seiner
Laufbahn Bohuslav Martinůs „The Greek Passion“. Der Komponist
dieser Oper nach dem Roman „Griechische Passion“ (1948) von
Nikos Kazantzakis wurde vor 125 Jahren geboren.

Mit „Elektra“ kehrt ein Schwergewicht des Strauss-Repertoires
ans Aalto zurück. Prokofjews „Die Liebe zu den drei Orangen“
bereichert den Essener Spielplan mit einer skurril-burlesken
Variante von Humor, während der Klassiker „Il Barbiere di
Siviglia“  zwar  das  schmale  Essener  Rossini-Portfolio  nicht
erweitert, aber einen frech-spritzigen Abend für das breite
Publikum verspricht.

Regie  führt  bei  Rossini  der  durch  seinen  Bayreuther
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„Holländer“ bekannt gewordene Jan Philipp Gloger. Für Martinů
engagierte  Intendant  Hein  Mulders  einen  tschechischen
Regisseur: Jiří Heřman, 2007 bis 2012 Künstlerischer Direktor
der  Prager  Nationaloper,  hat  dort  viel  inszeniert,  unter
anderem  Martinůs  „Marienspiele“  und  Antonín  Dvořáks  „Der
Jakobiner“ mit Netopil am Pult (2011).

Hein Mulders, Intendant der
Philharmonie  und  des  Aalto
Theaters  Essen.  Foto:
Philharmonie  Essen

Von den fünf Premieren – für ein Haus von der Größe Essens zu
wenig – sind drei Kooperationen: Prokofjews Oper kommt aus
Amsterdam in einer Inszenierung Laurent Pellys. Die „Elektra“
hat David Bösch 2014 in Antwerpen/Gent erarbeitet. Und „Faust“
kommt in der Interpretation von Philipp Stölzl von der Spree
an die Ruhr. In zwei Monaten, am 19. Juni hat Charles Gounods
Oper an der Deutschen Oper Premiere.

Operetten-  und  Musical-Freunde  gehen  auch  bei  den
Wiederaufnahmen leer aus: Einer Rückkehr der „Csardasfürstin“
standen  Dispositionsgründe  entgegen,  ein  neues  Musical  ist
vorerst nicht vorgesehen, gab Mulders bekannt. Dafür versprach
er  für  die  nächste  Spielzeit  eine  neue  große
Operettenproduktion.

Unter den dreizehn Wiederaufnahmen rangieren mit den Puccini-
Opern  „Madama  Butterfly“,  „La  Bohème“  und  „Tosca“  drei
ausgesprochene  Publikumslieblinge.  Verdi  ist  mit  „Macbeth“,



„Ballo  in  maschera“,  „Aida“  und  „La  Traviata“  vier  Mal
vertreten, Mozart mit seinen zwei maßstabsetzenden Werken „Die
Zauberflöte“ und „Don Giovanni“. Von Wagner kehrt lediglich
„Der fliegende Holländer“ zurück; die verdienstvolle slawische
Linie des Hauses bleibt mit Dvořáks „Rusalka“ präsent.

Kommt wieder: „Giselle“ mit
der berühmtesten von Adolphe
Adams  Ballettmusiken.  Foto:
Bettina Stöss/Aalto-Ballett

Im Ballett sind derzeit innovative künstlerische Impulse nicht
zu erwarten: Ben Van Cauwenbergh arbeitet seit Jahren die „Top
Ten“  des  gängigen  Repertoires  ab;  in  der  nächsten  Saison
erwartet das Essener Publikum am 24. Oktober folglich ein
neuer „Nussknacker“.

Als zweite Premiere präsentiert das Aalto-Ballett unter dem
Titel  „Archipel“  vier  zwischen  1986  und  2002  entstandene
Kreationen des legendären Jiří Kylián: „27‘52“ mit Musik von
Gustav Mahler und „Petite Mort“ sind viel gezeigte Klassiker,
dazu kommen die von Mozart inspirierten „Sechs Tänze“ und
„Wings of Wax“. Unter den fünf Wiederaufnahmen sind „Giselle“
und die Uraufführung der laufenden Saison, „Odyssee“.

Begleitprogramme,  Einführungsmatineen  und  das  Kinder-  und
Jugendprogramm  „Abenteuer  Aalto“  bewegen  sich  auf  gewohnt
hohem  Niveau.  Vom  14.  bis  20.  März  2016  zeigen  die  TUP-
Festtage,  wie  sich  die  fünf  Sparten  der  Theater-  und



Philharmonie  Essen  GmbH  miteinander  inhaltlich  verbinden  –
eine Perspektive, die etwa auch in den Querverweisen zwischen
Opern- und Konzertprogrammen immer deutlicher spürbar wird.
Unter dem Thema „Unbeschreiblich weiblich“ sollen Heldinnen
der Antike und Frauen in der heutigen Kulturszene in Klang und
Wort,  reflektierender  Theorie  und  szenischer  Praxis
aufeinander  treffen.

Info: www.theater-essen.de

Liebe  und  Fußball  –  Paul
Abrahams  Operette  „Roxy  und
ihr Wunderteam“ in Dortmund
geschrieben von Rolf Pfeiffer | 9. Oktober 2023
Und schließlich ist Party in der Puszta – mit ungarischer
Folklore  samt  Stehgeiger,  mit  treibendem  Swing  aus  dem
Orchestergraben  und  mit  einer  vielköpfigen  Compagnie,  die
voller Energie und Tempo den Black Walk tanzt. Überschäumende
Lebensfreude  auf  ihrem  Höhepunkt,  entfesselter  Jazz,  ein
Ohrwurm, ein angesagter Modetanz und ein Liebespaar, das sich
hoffentlich  noch  findet  –  aus  solchem  Material  werden
erfolgreiche Musikfilme bis heute gemacht. Oder Musicals. Oder
– früher – Operetten wie „Roxy und ihr Wunderteam“, die im
Dortmunder Opernhaus ihre umjubelte Premiere erlebte.

http://www.theater-essen.de
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Roxy  (Emily  Newton)  nebst
einigen  Herren  ihres
Wunderteams  (Foto:  Thomas
Jauk / Stage Picture/Theater
Dortmund)

„Roxy  und  ihr  Wunderteam“  darf  Fußball-Operette  genannt
werden, weil im Mittelpunkt eine zunächst reichlich sieglose
Fußballmannschaft  steht.  Sie  bezieht  ihr  Trainingslager  im
Schloss  des  zwielichtigen  Trainers,  wo  dessen  Gattin
zeitgleich eine Gruppe junger Damen aus dem Mädchenpensionat
unterbringt.  Ein  Drama  mit  der  Brisanz  eines
Jugendherbergsaufenthaltes aus heutiger Sicht, aber damals…

Außerdem im Spiel ist Roxy aus Schottland, die den farblosen
Loser Bobby heiraten soll und das plötzlich nicht mehr will,
ihr Onkel und eine Menge Entourage. Die Fußballer verhelfen
Roxy zur Flucht, Roxy macht das Team stark und am Ende steht
der Sieg – auf dem Rasen und in der Liebe.

Bislang existierte diese Operette nicht in den Repertoires der
deutschen Theater. Die Nazis hatten dem jüdischen Komponisten
Paul Abraham (1892-1960), kaum dass sie an der Macht waren,
Berufsverbot erteilt und seine erfolgreichen Werke („Viktoria
und ihr Husar“, „Die Blume von Hawaii“, „Der Ball im Savoy“)
mit Aufführungsverbot belegt. Uraufgeführt wurde „Roxy“ 1936
in Budapest, doch schon die Übernahme an die Wiener Volksoper
scheiterte. Allerdings wurde die Operette in Österreich 1937
noch unter dem Titel „3:1 für die Liebe“ verfilmt, bevor das
Land durch die Nazis „angeschlossen“ wurde.
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Party in der Puszta (Foto:
Thomas  Jauk  /  Stage
Picture/Theater  Dortmund)

Die  Dortmunder  Inszenierung,  die  somit  auch  deutsche
Uraufführung ist, gestaltete sich nicht problemlos. Henning
Hagedorn und Matthias Grimminger, beide Abraham-Spezialisten,
mussten  die  Partitur  aus  verschiedenen  Fundstücken
zusammenfügen, da die Original-Partitur verschollen ist. Die
Einrichtung  selbst  (Regie:  Thomas  Enzinger)  strebt  nach
„historischer  Aufführungspraxis“  und  bemüht  sich,  in
Bühnenbild, Kostümen (beide: Toto) und Choreographie (Ramesh
Nair) dem alten Vorbild zu folgen, so weit man es denn noch
kennt.

Herausgekommen ist dabei ein heiterer, streckenweise burlesker
Abend mit hohem Unterhaltungswert. Kammersänger und „Homeboy“
Hannes Brock hat als Mixed Pickles-Fabrikant Sam Cheswick, als
augenzwinkernder  schottisch-sparsamer  Welterklärer  und
Borussia-Versteher das Publikum, wie nicht anders zu erwarten,
hinter sich. Emily Newton passt gleichermaßen geradezu perfekt
in die Rolle der couragierten Mannschafts-Motiviererin. Fritz
Steinbacher ist als weinerlicher Ex-Verlobter eine Lachnummer,
gleiches  gilt  für  Frank  Voß  und  Johanna  Schoppa,  er
Fußballtrainer, sie Internatsleiterin, die als zerstrittenes
Ehepaar gleichsam Schicksal spielen. Großartig die steppende
und singende Fußballtruppe wie auch die muntere Schar der
Internatsmädchen, die die Kunst des modifizierten Kreischens
geradezu perfekt beherrschen.
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Roxy  und  die
Internatsleiterin v. Tötössy
(Johanna  Schoppa)  begegnen
sich  im  Plattensee,  der
bekanntlich auch ein platter
See ist… (Foto: Thomas Jauk
/  Stage  Picture/Theater
Dortmund)

Lucian  Krasznec  schließlich  erledigt  seinen  Job  als
Mannschaftskapitän und Märchenprinz Gjurka Karoly untadelig,
wenngleich die Liebesgeschichte zwischen ihm und Roxy nicht
wirklich überzeugend herausgespielt wird. Aber das ist wohl
auch zu viel verlangt. Es ist eben, wie es ist.

In den letzten Jahren ist einiges zu lesen gewesen von der
Wiederentdeckung des jüdischen Komponisten Paul Abraham, von
einem  neuen  Umgang  mit  der  Gattung  Operette,  der  ihr  die
Anteile jüdischer Künstler zurückgibt, welche die Nazis mit
ihrer  rassistischen  Inszenierungspraxis  eliminierten.
Plötzlich gibt es hier auch wieder Jazz. Und vielleicht fragt
sich der eine oder andere (möglicherweise ältere) Musikfreund
bang,  ob  jetzt  Schluß  ist  mit  süßer  vor-  und
nachkriegsdeutscher  Operettenseligkeit.

Er möge sich entspannen. Auch die Wiederentdeckung „Roxy“ ist
gut  konsumierbare  „leichte  Muse“,  gepflegte,  süffige
Abendunterhaltung.  Zwar  spielt  die  Operette  einige
Male ironisch auf aktuelle politische Verhältnisse an, auf das
reaktionäre Frauenbild der Nazis zum Beispiel, das die Mädels
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in einem Song – samt hinreißender Sackhüpf-Einlage – verulken.

Keineswegs jedoch schwebt über diesem Abend bedrohlich das
Hakenkreuz. Vielmehr erzählt uns die Inszenierung, was die
Menschen  damals  möglicherweise  mehr  interessierte  als  das
lange unterschätzte Erstarken der Nazis. Da war offenbar auch
damals schon der Fußballsport sehr wichtig, aber auch die
verführerisch  lässige  englische  Sprache,  die  Begriffe  für
Dinge hatte, die man im Deutschen Reich kaum kannte, Whisky
auf  Eis  zum  Beispiel.  Oder  Cocktails.  Ihnen  widmet  die
Operette einen eigenen, hinreißend dargebotenen Song, einen
Cocktailshaker-Step mit vielen Cocktailshakern.

Vorschriftsmäßiges  Happy
End:  Roxy  krault  Gjurka
(Lucian  Krasznec).  (Foto:
Björn  Hickmann  /  Stage
Picture  GmbH/  Theater
Dortmund)

Gewiss  ist  das  Frauenbild  dieser  Operette  –  trotz  einer
starken  Roxy  –  völlig  unakzeptabel,  die  Trennung  der
Geschlechter in Fußballmannschaft hier und Mädchenpensionat da
albern und die brachiale Erzählweise nach Art des Hauruck-
Kaspers  eine  Beleidigung  des  Intellekts.  Doch  denkt  man
beispielsweise an Filme mit dem jungen Heinz Rühmann wie „Die
Drei von der Tankstelle“, ahnt man, dass Humor mit erotischer
Aufladung in jenen Jahren so funktioniert haben mag.
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Die „historische Aufführungspraxis“ bei dieser Operette – der
Begriff  ist  aus  dem  Bereich  der  Alten  Musik  entlehnt  –
verhilft  zu  einem  gesteigerten  Verständnis  der
Entstehungszeit.  Sie  erzählt  uns  quirlig,  bunt  und
jungendlich,. was vor 80 Jahren Eltern und Großeltern in den
Bann  schlug.  Nehmen  wir  es  also  als  Erkenntnisgewinn  mit
tragischer Note.

Zu loben schließlich sind die Dortmunder Philharmoniker unter
Leitung von Philipp Armbruster, denen der Swing recht flüssig
von der Hand ging, sowie der stimmungsvoll gewandete, oft die
Bühne bevölkernde Chor unter Leitung von Altmeister Granville
Walker und schließlich auch die Herren der Bühnentechnik, die
ihre  flotten  Umbau-Jobs  im  Schiri-Outfit  erldigten.  Die
schwarzen Sitzpolster, die sie bewegten, haben gelbe Streifen
–  dezenter  Hinweis  auf  die  hiesige  Fußballmannschaft
möglicherweise.

Termine: 7., 13., 21. 27. 31. Dezember 2014; 17., 29. Januar
2015; 7., 13., 18., 27. Februar 2015; 15. März 2015.

Karten Tel. 0231 / 50 27 222
www.theaterdo.de/detail/event/roxy-und-ihr-wunderteam/

 

 

Ende  einer  glanzvollen
Epoche:  Mit  Magda  Olivero
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starb  die  letzte  Diva  des
Verismo
geschrieben von Werner Häußner | 9. Oktober 2023
Sie gehörte zu den letzten Sängerinnen, die ein Mysterium der
Oper lebte: das der Primadonna. Das Urteil Jürgen Kestings
beschreibt  zutreffend,  was  den  Rang  von  Magda  Olivero
ausmacht,  die  am  8.  September  im  Alter  von  104  Jahren
gestorben ist. Was die Verschmelzung von unfehlbarer Technik
und musikalischer Ausdruckskraft betrifft, gehört die Olivero
zu den ganz Großen des 20. Jahrhunderts. Kritiker scheuen sich
nicht, sie Maria Callas an die Seite zu stellen – oder ihr
sogar den Vorzug zu geben. Mit Magda Olivero ist die letzte
aus der Generation der Diven des Verismo von uns gegangen. Sie
folgte ihrer Kollegin Licia Albanese, die am 15. August mit
105 Jahren in New York heimgegangen ist – auch sie eine Ikone
hingebungsvollen Gesangs.

Magda Olivero ist tot – doch
ihre  Stimme  lebt  auf
zahllosen  Aufnahmen  weiter.
Wichtige  Partien  ihres
Repertoires  vereint  dieses
Album  aus  der  Serie
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„Lebendige Vergangenheit“.

Magda Oliveros eigentliche Karriere begann spät und endete
erst in hohem Alter. Als ich sie 1981 in Verona in Francis
Poulencs Monodram „La Voix humaine“ erlebte, war sie 71 Jahre
alt.  Eine  Frau  und  ein  Telefon  auf  der  Bühne  –  und  ein
Gesprächspartner am anderen Ende, von dem man nicht weiß, ob
es ihn überhaupt gibt. Olivero füllte die Bühne mit einer
unglaublichen  Präsenz,  nicht  nur  des  Singens.  Ihre  Kunst,
Musik auch mimisch-pantomimisch auszudrücken, war berühmt: Sie
stellte  diese  begnadete  Begabung  in  den  Dienst  einer
abgründigen  psychologischen  Studie.  Was  in  ihren  Verismo-
Partien, von Alfredo Catalanis „La Wally“ über Franceso Cileas
„Adriana  Lecouvreur“  bis  Riccardo  Zandonais  „Francesca  da
Rimini“ manchmal wie exaltierte Stummfilm-Ästhetik wirkte, war
hier  gezähmt  zu  einer  verzweiflungsvollen,  bitteren
Körpersprache, die dem Drama eine kaum mehr zu erreichende
Unmittelbarkeit gegeben hat.

Magda Olivero stammte aus Saluzzo in Piemont und debütierte
1932,  mit  22  Jahren,  als  Lauretta  in  Puccinis  „Gianni
Schicchi“. Schon 1933 war sie in einer Nebenrolle an der Scala
zu  hören.  Die  folgenden  Jahre  trat  sie  an  vielen  Theater
Italiens in lyrischen und Koloraturpartien auf. 1938 wurde sie
für eine Aufnahme vom Puccinis „Turandot“ als Liu verpflichtet
– Fachleuten zufolge eine bis heute unerreichte Interpretation
dieser Partie. Nach ihrer Heirat beendete sie ihre Karriere,
sang nur noch gelegentlich in Konzerten.

Dass sie 1951 auf die Bühne zurückkehrte, ist dem Komponisten
Francesco Cilea zu verdanken. Kurz vor seinem Tod hatte er
sich  gewünscht,  Olivero  möge  noch  einmal  seine  „Adriana
Lecouvreur“ singen – und die Sängerin erfüllte ihm diesen
Wunsch  auch  noch  nach  seinem  Tod.  So  kam  es,  dass  Magda
Olivero – nach Auftritten etwa als Margherita in Arrigo Boitos
„Mefistofele“ oder als Medea in Luigi Cherubinis gleichnamiger
Oper – 1975 im Alter von 65 Jahren als Tosca an der Met ein



legendäres, gefeiertes Debut gab. Ihre Stimme war nicht frei
von technischen Problemen – was sie übrigens auch mit Maria
Callas verbindet –, aber die Passion und das bebende Pathos
ihres  Singens,  ihre  souveräne  Kunst  im  Umgang  mit  den
stimmlichen  Mitteln  einer  musikalischen  Expression,  schufen
eine Aura, der sich schwerlich zu entziehen war.

Man höre einen Mitschnitt aus einem für sie ungewöhnlichen
Repertoire, den „Liebestod“ aus Wagners „Tristan und Isolde“,
um  zu  ermessen,  wie  sie  mit  ihren  stilistisch-stimmlichen
Mitteln den Worten Tiefe und Farbe gibt. Bis ins hohe Alter
behielt  Magda  Olivero  ihre  Stimme;  Aufnahmen  auf  YouTube
zeigen eine ehrwürdige alte Dame, die nach wie vor wie eine
Hohepriesterin der Gesangskunst auftritt. Mit Magda Oliveros
Tod ist nun tatsächlich eine Epoche zu Ende gegangen.

Zwischen  Repertoire  und
Experiment – Theater Dortmund
stellt  Spielplan  2014/2015
vor
geschrieben von Rolf Pfeiffer | 9. Oktober 2023
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Die  Theater-Reihe  „Das
goldene  Zeitalter“  –  hier
ein  Bild  aus  der  letzten
Produktion  –  wird
fortgesetzt: „100 neue Wege
dem Schicksal das Sorgerecht
zu  entziehen“  kommt  im
Januar  2015  heraus.  Foto:
Edi Szekely/Theater Dortmund

Spielzeit 2014/2015 – das Theater Dortmund mit den Abteilungen
Oper,  Ballett,  Philharmoniker,  Schauspiel  und  Kinder-  und
Jugendtheater hat seine Pläne vorgestellt. Ein einheitliches
Bild  ist  nicht  auszumachen,  zu  unterschiedlich  sind  die
Fachabteilungen und die Menschen, die sie prägen. Hier eine
erste  kleine  Übersicht,  ohne  jeden  Anspruch  auf
Vollständigkeit.

Den französischen Friseur Arthur hat es auf eine Insel fern ab
von aller Zivilisation verschlagen. Hier, die Welt ist ja
voller  verrückter  Zufälle,  lernt  er  die  hübsche
Häuptlingstochter Atala kennen, und alles könnte richtig schön
werden.  Leider  aber  kündigt  Häuptling  Biberhahn,  Herrscher
über  die  Nachbarinsel  Papatutu,  kurz  darauf  seinen
Staatsbesuch bei Atalas Vater Abendwind an, und das verlangt
nach einem Festmahl. Die Tragik nun liegt darin, daß man in
dieser Gegend der Welt dem Kannibalismus zugetan ist, und daß
der  französische  Friseur  nach  einhelliger  Meinung  ein
wunderbares Schmorgericht abgeben dürfte. Was ihm naturgemäß
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gar nicht schmeckt, um im Bild zu bleiben. Und wie er aus der
Nummer wieder herauskommt, erfährt man ab dem 24. Januar im
Dortmunder Schauspielhaus. Dann hat dort nämlich das Stück
„Häuptling Abendwind und Die Kassierer: Eine Punk-Operette“
Premiere.

Der  Stücktitel  verlangt  nach  Erklärungen.  Zunächst  „Die
Kassierer“: Sie gelten, sagt Schauspielchef Kay Voges, seit 30
Jahren als die kultigste Punk-Band aus dem Ruhrgebiet. In
Sonderheit sei die Revier-Lebensweisheit „Das schlimmste ist,
wenn das Bier alles ist“ ihr Leib- und Lebensmotto. Den Spruch
kann man ja etwas umrubeln auf „Das schlimmste ist, wenn das
Fleisch  alle  ist“,  womit  man  dann  sozusagen  schon  beim
Grundmotiv  des  hier  zur  Aufführung  gelangenden  Kannibalen-
Stoffes  wäre,  welcher  ursprünglich  ein  Opernlibretto  war,
geschrieben  von  Philippe  Gille  und  Léon  Battu  zur  Musik
Jacques Offenbachs. „Vent du soir ou l’horrible festin“ hieß
das Werk auf französisch, und Johann Nestroy machte daraus
eine  Burleske  mit  dem  (annähernd  exakt  übersetzten)  Titel
„Häuptling  Abendwind  oder  Das  gräuliche  Festmahl“.  Diese
Burleske nun, der Anlauf hat etwas gedauert, wird von Den
Kassierern  mit  Offenbachs  Klängen  zur  Punk-Operette
verwurstet. Es wird absehbar schräg und laut und lustig, zumal
Die Kassierer auch auf Musikfeldern wie Country oder Jazz zu
Hause sind.



Die  Oper  „Carmen“
wird  auch  in  der
neuen  Spielzeit
gegeben.  Foto:
Birgit
Hupfeld/Theater
Dortmund

Das Projekt habe sich auch deshalb geradezu angeboten, weil
Punk und Operette sich doch recht ähnlich seien, merkt Kay
Voges treuherzig an. Doch, doch! Der hohe Mitsingfaktor sei
durchaus vergleichbar. Jedenfalls ist diese Punk-Operette des
Schauspielhauses  in  der  Spielzeit  2014/2015  und  in  der
Abteilung  Originalität  unangefochtener  Spitzenreiter.  Regie
führt übrigens Andreas Beck, den man aus dem Ensemble und
bislang vor allem „vor der Kamera“ kennt. Daneben, wir bleiben
beim Schauspiel, wird ein bunte, anspruchsvolle Themenmischung
geboten.

Schauspiel

Kay Voges selbst inszeniert für den Spielzeitauftakt am 12.
September  einen  „Hamlet“,  bei  dem  ihn  Video-Artist  Daniel
Hengst  („Tannhäuser“)  und  Musikchef  Paul  Wallfisch
unterstützen werden. Jetzt, so Voges, fühle er sich alt genug
für diesen Shakespeare-Stoff. Und man wüßte jetzt schon gerne,
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wie er wohl den Hamlet-Monolog anlegen wird. Oder ob er ihn
einfach weglässt?

Der notorische Wenzel Storch, der durch seinen Film „Die Reise
ins Glück“ einer größeren Zahl von Menschen bekannt wurde,
führt Regie bei einer „Pilgerreise in die wunderbare Welt der
katholischen  Aufklärungs-  und  Anstandsliteratur“.  „Komm  in
meinen  Wigwam“  heißt  die  Produktion  mit  Premiere  am  17.
Oktober.  Jörg  Buttgereit  ist  wieder  da  und  verkündet  mit
breitem gesellschaftlichen Bezug, daß „Nosferatu lebt!“. „Ein
Mystery-Crime-Science-Fiction-Hospital-Theater-Web-Adventure
in sieben Teilen“ steht auf dem Programm, das sich Alexander
Kerlin, Anne-Kathrin Schulz und Kay Voges ausgedacht haben und
das  so  eine  Art  Krankenhausserie  ist.  „The  Madhouse  of
Ypsilantis“  heißt  es.  Fans  des  „Goldenen  Zeitalters“,  von
denen es etliche gibt, dürfen sich auf eine weitere Folge
freuen. Der neue Theaterabend mit unvorhersagbarem Verlauf hat
im Februar 2015 das Motto „100 neue Wege dem Schicksal das
Sorgerecht zu entziehen“. Das kann einen schon nachdenklich
machen.

In der nicht-experimentellen Abteilung, auch das soll nicht
unerwähnt bleiben, ist ebenfalls Leben: Arthur Millers „Tod
eines Handlungsreisenden“ (Premiere 18. Oktober) gelangt zur
Aufführung, ebenso eine Adaption von Ingmar Bermans „Szenen
einer Ehe“ (Premiere 28. November). Für die „Elektra“ am 7.
Februar  2015  werden  Sophokles,  Euripides  und  Hugo  von
Hoffmannsthal  als  Autoren  genannt,  doch  zuvörderst  plant
Regisseur Paolo Magelli eine Beschäftigung mit Deutschland und
Dortmund in den Zeiten nach den Weltkriegen. Paul Wallfisch
steuert  seine  musikalischen  Interpretationen  von  Richard
Strauß’ „Elektra“ bei.

Schließlich  ein  Hinweis  auf  „Identity“.  Mit  diesem
„Jugendclub-Projekt  der  Theaterpartisanen  16+“  will  das
(Erwachsenen-)  Schauspiel  auch  Schulklassen  besuchen  und
wildert damit scheinbar im Revier von Voges’ Kollegen Andreas
Gruhn, dessen Kinder- und Jugendtheater (KJT) ja eigentlich



zuständig für diese Altersklasse ist. Überhaupt fällt auf, daß
das  Schauspielhaus  –  beispielsweise  auch  mit  dem  „UNRUHR
Festival“ im Juni 2015 – jugendliches Publikum umwirbt. Doch
das ist vermutlich mit dem KJT abgesprochen.

Kinder- und Jugendtheater

Für die Theaterleute von der Sckellstraße bleibt genug zu tun,
und  auch  sie  überschreiten  Grenzen.  So  wendet  sich  Lutz
Hübners Klassiker „Frau Müller muß weg“ (Premiere 13.2.2015)
eher an Eltern und Erzieher als an Kinder. „Sneewitte“ von
Sophie Kassies und Jens Joneleit (Premiere 19. März 2015,
Regie Antje Siebers) entsteht in Zusammenarbeit mit der Jungen
Oper  Dortmund  und  will  Kinder  ab  sieben  Jahren  in
musikalisches Neuland führen. „Industriegebietskinder“ – ein
Arbeitstitel angeblich, den sie ruhig so lassen sollten –
vergleicht als Projekt dreier Theater die Lebenssituationen an
drei  mehr  oder  weniger  entindustrialisierten  Orten.  In
Dortmund hat sich das KJT in den (neuerdings noblen) Stadtteil
Hörde aufgemacht, das Berliner Theater Strahl blickt auf den
ehemaligen  DDR-Unterhaltungselektronik-Standort
Oberschönweide, das Neue Theater Halle auf die streckenweise
verwaiste Neustadt. Am Anfang des Projekts steht ein Camp in
Berlin, geplant sind weiterhin Recherche-, Entwicklungs- und
Produktionsphasen, und am 8. Mai 2015 soll das Ding zum ersten
Mal über die Bühne gehen.

Ach ja: Das Weihnachtsmärchen heißt in diesem Jahr „Peters
Reise zum Mond“. Andreas Gruhn hat Bassewitz’ langjähriges
Erfolgsstück „Peterchens Mondfahrt“ gründlich überarbeitet und
aktualisiert  und  zu  einem  „Weltraummärchen“  für  Kinder  ab
sechs Jahren gemacht. Erster Mondstart von Peter und Anna ist
am 13. November.

Oper

Sechs Premieren kündigt Opernchef Jens-Daniel Herzog an, was
formal  auch  zutreffend  sein  dürfte.  Aber  Richard  Strauss’



„Rosenkavalier“,  Mozarts  „Don  Giovanni“  oder  Verdis  „Ein
Maskenball“ halten sich landauf, landab, so hartnäckig in den
Repertoires,  daß  es  geradezu  unglaubwürdig  wirkt,  ihren
Wiedereinrichtungen das Etikett „neu“ aufzukleben. Das sagt
natürlich nichts über die Qualität der Dortmunder Produktionen
aus, um die es so schlecht nicht bestellt sein kann. „Ein
Maskenball“ zum Beispiel entsteht in Kooperation mit dem Royal
Opera House Covent Garden in London.

„Jesus Christ Superstar“ von Andrew Lloyd Webber steht am 19.
Oktober  erstmals  auf  dem  Programm  des  Opernhauses,  das
szenische Oratorium „Saul“ von Händel ist am 25. April 2015
die letzte Premiere der neuen Spielzeit. So weit, so gut.

Ein strahlendes Highlight hat die Oper aber doch im Programm:
Die Vaudeville-Operette „Roxy und ihr Wunderteam“ von Paul
Abraham, den die Theater seit einigen Jahren wiederentdecken.
Der Plot klingt so herrlich doof, daß er fast in einem Satz
erzählt  werden  kann:  Fußball-Nationalmannschaft  findet  kein
Quartier  und  wird  notgedrungen  im  Mädchenpensionat
untergebracht. Zum Finale treffen sich alle im Stadion.

Man darf gespannt sein, wie Regisseur Thomas Enzinger „Roxy
und ihr Wunderteam“ umsetzen wird. Auch wenn der Stoff es
nahezulegen scheint, muß die Inszenierung nicht zwangsläufig
ein burlesker Schenkelklopfer werden. Die Verfilmung aus dem
Jahr  1937,  entstanden  im  damals  noch  nicht  von  den
Nationalsozialisten regierten Österreich, wohin der jüdische
Komponist Paul Abraham geflohen war, macht aus dem Stoff einen
eleganten Tanzfilm, der an Fred Astaire, Ginger Rogers oder
Gene Kelly denken läßt. 15 Termine zwischen dem 29. November
2014 und dem 15. März 2015 hat das Opernhaus schon angesetzt.
Im  fußballverrückten  Dortmund  hat  man  guten  Grund,  auf
ausverkaufte  Häuser  zu  hoffen  (wenn  nicht  zeitgleich  ein
Pokalspiel läuft).



Streifen  statt  Farben:  Der
aktuelle  Ballett-Dreiteiler
heißt  „Drei  Farben:  Tanz“
(Bild).  In  der  nächsten
Spielzeit  ist  „Drei
Streifen:  Tanz“  zu  sehen…
Foto:  Bettina  Stöß/Theater
Dortmund

Ballett

Xin Peng Wang hat Motive aus Thomas Manns Roman „Zauberberg“
zu einem Ballett verarbeitet, dessen musikalische Leitung bei
Motonori Kobayashi liegt (Premiere 8. November 2014). Zweite
Premiere der kommenden Spielzeit ist wieder einmal ein
Dreiteiler, der diesmal „Drei Streifen: Tanz“ heißt. Das
Drittel mit dem Titel „Closer“ choreographiert Benjamin
Millepied zur Musik von Philip Glass, jenes mit dem Titel „The
Piano“ – eine Uraufführung – Jiri Bubenicek. Und die
Uraufführung von Dennis Volpi hat noch gar keinen Titel.
„Schwanensee“ wird wieder zu sehen sein, ebenso „Der Traum der
roten Kammer“ in der Hongkonger Fassung von 2013. Außerdem
gibt es etliche „kleinere“ Ballett-Aktionen: „Internationale
Ballettgala XX & XXI“, Sommerakademie, NRW Juniorballett und
so fort.

Konzerte

Bleibt, von der Musik zu künden, der konzertanten zumal. Die
üppigen Spielpläne liegen detailliert vor, man findet sie im
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soeben erschienenen Spielzeitprogramm und auf
dem Internetauftritt des Theaters Dortmund. Der Eindruck hier:
Viel solide Arbeit im klassischen Repertoire, wenig Starkino.
Zwei prominente Namen fallen ins Auge, zum einen der der
Sopranistin Edita Gruberova, die den mit 25.000 Euro dotierten
Preis der Kulturstiftung Dortmund erhält und ihn sich am 5.
Dezember im Konzerthaus abholen wird, zum andern der Sebastian
Kochs, fernsehbekannter Schauspieler („Speer“), der,
finanziert mit etwas Sponsorengeld, beim 5. Philharmonischen
Konzert am 13. und 14. Januar in Beethovens Bühnenmusik zu
Goethes „Egmont“ den Sprecher gibt.

Bei den Philharmonikern ist man übrigens auf die Idee
gekommen, die Wörter, die die Titel der Reihen und
Veranstaltungen bezeichnen, silbenweise zu zerhacken und dann
mit so genannten Underlines zu verbinden. Deshalb heißt die
philharmonische Reihe in diesem Jahr „helden_innen_leben“ und
die Veranstaltung mit Herrn Koch im Januar „spiel_zeiten“.
(Davor, nur als Fußnote, gibt es „gefühls_welten“, danach
„helden_mut“.) Darf man in Blogs ungestraft das Wort
Schwachsinn verwenden?

Fünf Konzerte der philharmonischen Reihe werden von
Generalmusikdirektor Gabriel Feltz dirigiert, fünf von Gästen,
unter denen sich in dieser Spielzeit doch tatsächlich auch
eine Frau befindet: Das 9. Konzert (12. und 13. Mai 2015)
leitet die Amerikanerin Karen Kamensek, Generalmusikdirektorin
in Hannover. Es gibt Kissenkonzerte und Kammerkonzerte und
Babykonzerte (immer ganz schnell ausverkauft!) und „Konzerte
für junge Leute“, deren Titel neugierig machen: „Groove
Symphony“, „Superhelden der Filmmusik“, „Romeo und Julia in
New York“. Und ganz am Schluß dieses Aufsatzes das schöne
Gefühl, von der darstellenden Kunst geradezu umzingelt zu
sein. Zumal seit kurzem auch das Programmbuch des
Konzerthauses raus ist (grauenvoller Titel: „Stell dich der
Klassik.“, mit dem Punkt). Es wiegt über ein Pfund und damit
sogar noch etwas mehr als das von Oper und Theater.



http://www.theaterdo.de/startseite/

www.konzerthaus-dortmund.de

Auschwitz auf der Opernbühne:
„Die  Passagierin“  als  DVD-
Edition
geschrieben von Günter Landsberger | 9. Oktober 2023

Dies ist eine nachdrückliche Empfehlung: Die DVD der Bregenzer
Aufführung  von  Mieczysław  Weinbergs  Oper  „Die  Passagierin“
überzeugt durch präzise Inszenierung, durchdachtes Bühnenbild,
spannungsvollen  Handlungsablauf,  die  Figurenzeichnung  und  -
verkörperung, die Rezitative sowie den Einzel- und Chorgesang
und durch die orchestrale Musik.

Nie hätte ich vorher gedacht, dass es möglich wäre, noch dazu
überzeugend möglich wäre, ein derartiges Thema ins Zentrum
einer Oper zu stellen. Zwar, dass man sich auch an diesem
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Thema  mal  vergreifen  können  würde,  habe  ich  schon  vor  30
Jahren geargwöhnt, als ich mal gesprächsweise prognostizierte,
dass der Tag nicht fern sei, dass man auch aus Auschwitz noch
ein Musical machen werde.

Was ich damals noch nicht wusste, was fast jeder nicht wissen
konnte, war dies, dass eine Oper zu diesem Thema schon seit
dem Jahre 1968 existierte. Eine Oper übrigens, die auch ihr
Komponist,  ein  russischer  Komponist  mit  polnisch-jüdischen
Wurzeln, den ich vor drei Jahren noch nicht einmal namentlich
kannte,  zeitlebens  nie  in  einer  Aufführung  hören  konnte,
nämlich weil sie nie aufgeführt wurde, in der UdSSR nicht
aufgeführt werden durfte.

„Als er in den letzten Jahren seines Lebens gefragt wurde,
welches  Werk  er  für  sein  wichtigstes  halte,  antwortete
Weinberg ohne Zögern: D i e P a s s a g i e r i n. Noch zwei
Tage  vor  seinem  Tod  1996  klagte  er  gegenüber  Alexander
Medwedjew,  dem  Librettisten  des  Werkes  und  bedeutenden
Musikwissenschaftler, dass er das Werk nie gehört habe. Um ihn
zu trösten, versprach Medwedjew, ,doppelt‘ genau zu hören,
falls die Uraufführung jemals stattfinden würde: einmal für
den Komponisten und einmal für sich selbst. Medwedjew konnte
sein Versprechen am 25. Dezember 2006 bei der konzertanten
Aufführung des Werkes im Swetlanow-Saal des Moskauer Hauses
der  Komponisten  einlösen.“  (Zitat  aus  David  Fanning:
Mieczysław Weinberg / Auf der Suche nach Freiheit“ / aus dem
Englischen von Jens Hagestedt, Wolke Verlag, Hofheim 2010, S.
131)

Im Sommer 2010 hatte ich zwar in einem sehr positiven Bericht
der Sendung „Kulturzeit“ in 3sat mitbekommen, dass Weinbergs
Oper im Rahmen der Bregenzer Festspiele aufgeführt worden sei,
ohne dass ich diesen Hinweis damals mehr als zur Kenntnis
nahm.  Erst  in  diesem  Jahr  wurde  ich  wieder  auf  Weinberg
aufmerksam,  zunächst  durch  die  ganz  hervorragenden,
brandaktuellen Aufnahmen seiner sämtlichen Violinwerke auf 3
CDs mit Linus Roth, Violine, und José Gallardo, Klavier, dann



durch 4 (inzwischen 6) CDs mit den von dem Quatuor Danel
dargebotenen  Streichquartetten  Weinbergs,  und  schließlich,
nachdem  ich  endlich  gemerkt  hatte,  welch  großartigen
Komponisten ich bislang noch nicht gekannt hatte, die Opern-
DVD „The Passenger“ (op. 97), von der hier vor allem die Rede
ist.

Fürs Fach Deutsch war in der gymnasialen Oberstufe in NRW vor
nicht  allzulanger  Zeit  noch  Bernhard  Schlinks  Roman  „Der
Vorleser“ als Kurs-Lektüre verbindlich vorgeschrieben. Dieser
Roman kam (trotz aller kritischen Vorbehalte, die man haben
könnte; vgl. etwa die Rezension von Jeremy Adler) bei den
Schülern in der Regel gut bis sehr gut an. Dies habe ich in
meiner allerletzten aktiven Zeit als Lehrer noch mitbekommen.
Heute würde ich ganz entschieden diesen Roman mit der zunächst
ganz ähnlich in deutscher Nach-Auschwitz-Zeit ansetzenden Oper
konfrontieren:  als  Ergänzung  und  Kontrast  für  eine  mit
ziemlicher Sicherheit noch ergiebigere Besprechung.

Wer  Opern  immer  noch  vorurteilsvoll  grundsätzlich  meidet,
könnte  sich  zumindest  die  der  Oper  zugrundeliegende
Romanvorlage  der  polnischen  Auschwitz-Überlebenden  Zofia
Posmysz aus dem Jahre 1962 etwas genauer ansehen. Dieser Roman
mit dem gleichen Titel „Die Passagierin“ erschien auf deutsch
erstmals  1969  in  der  Übersetzung  von  Peter  Ball  und  ist
inzwischen wieder neu aufgelegt worden.

Die  Opern-DVD  überrascht  übrigens  auch  durch  eine
außergewöhnlich gute Kameraführung und durch exzellente, sehr
aufschlussreiche Extras, so mit einem Documentary unter dem
Titel „In der Fremde“. (Je nach dem, wo man diese DVD der
Firma NEOS erwirbt, kostet sie zwischen 30 und 40 Euro.)



Zwischen  Popularität  und
Wagnis – der neue Spielplan
des Dortmunder Theaters
geschrieben von Martin Schrahn | 9. Oktober 2023

Die  Oper,  die
Dortmund  verdient.
Foto: Theater

Eine Dame und fünf Herren. Das Leitungssextett des Dortmunder
Theaters  gibt  sich  die  Ehre  zur  Verkündung  des  neuen
Spielplans.  Ein  75  Minuten  langer,  sechsfach  unterteilter
Vortrag über Eckdaten, Produktionen, Programmprinzipien, über
die Bedeutung des Hauses für die Stadt. Inklusive einiger
dürrer Zahlen. Eine Pressekonferenz könnte spannender sein.
Doch hinter allen Fakten verbergen sich interessante Details.

Bettina Pesch, geschäftsführende Direktorin des Theaters, ist
die Herrin der Bilanzen. „Es geht wieder mal aufwärts“, verrät
sie.  350.000  Euro  Mehreinnahmen  in  allen  Sparten,  ein
Auslastungsplus  von  1,5  Prozent  für  die  Oper  oder  plus  7
Prozent  fürs  Schauspiel  seien  Belege  für  solcherart
Optimismus. Bezugsgrößen für diese Zahlen nennt sie nicht. Und

https://www.revierpassagen.de/17836/zwischen-popularitat-und-wagnis-der-neue-spielplan-des-dortmunder-theaters/20130523_2131
https://www.revierpassagen.de/17836/zwischen-popularitat-und-wagnis-der-neue-spielplan-des-dortmunder-theaters/20130523_2131
https://www.revierpassagen.de/17836/zwischen-popularitat-und-wagnis-der-neue-spielplan-des-dortmunder-theaters/20130523_2131
http://www.revierpassagen.de/17836/zwischen-popularitat-und-wagnis-der-neue-spielplan-des-dortmunder-theaters/20130523_2131/theater-dortmund-gebaude


Pesch  muss  konstatieren,  dass  die  Stadt  zwar  die
Tariferhöhungen  2013  fürs  Personal  ausgleicht,  zudem  aber
einen Konsolidierungsbeitrag von 510.000 Euro einfordert. Dies
gelte indes nur für die Saison 2013/14. „Weitere Einsparungen
sind nicht machbar, sie gingen an die Substanz des Hauses“,
sagt Pesch.

Wie die einmalige Konsolidierung aussehen soll, wo also ein
Abzwacken noch möglich ist, bleibt offen. „Wir sparen nicht an
der Kunst“ ist das Credo und dann verrät Pesch, sie habe auch
ihre Tricks. Nun, abseits dieser sonderbaren Aussage bleibt
festzuhalten,  dass  es  im  Musiktheater  zwei  Produktionen
weniger geben wird: keine konzertante Oper, kein Werk der
(klassischen) Moderne. Zwei Linien, die Intendant Jens-Daniel
Herzog zu Amtsbeginn vorgegeben hat, sind erst einmal gekappt.

Immerhin: Im Doppeljubiläumsjahr zu Ehren von Richard Wagner
und Giuseppe Verdi stehen zwei gewichtige Premieren an. Herzog
selbst inszeniert „Don Carlo“ (Übernahme von Mannheim) und
Schauspielchef Kay Voges wagt sich an den „Tannhäuser“. Eilig
versichert  er,  es  werde  keine  Nazis  auf  der  Bühne  geben.
Andererseits wird betont, die Konstellation dokumentiere die
gute  Zusammenarbeit  zwischen  den  Sparten  des  Dortmunder
Hauses.

Szene  aus  dem  Mannheimer
„Don Carlo“. Foto: Theater

Insgesamt  sei  angemerkt,  dass  der  Opernspielplan,   um  es
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dezent  auszudrücken,  populär  ist.  „Carmen“  und  „La
Cenerentola“,  „Der  Graf  von  Luxemburg“  und  „Anatevka“  –
Repertoire-Raritäten suchen wir vergebens. Dass Herzog Haydns
Oratorium  „Die  Jahreszeiten“  dramatisiert,  sei  aber  als
Besonderheit durchaus erwähnt. Und dass sich die Junge Oper in
Kooperation mit dem Kinder- und Jugendtheater des „Carmen“-
Stoffes  annimmt,  darf  ebenfalls  als  Zeichen  guter
Nachbarschaft  gewertet  werden.

Neu  im  Boot  der  Nachbarn  ist  Gabriel  Feltz  als  Chef  der
Dortmunder Philharmoniker. Er gibt sich sachlich, beschwört
keine visionären Ideen, ja bremst sogar die Erwartungen. „Es
gab Anfragen, ob die Philharmonischen Konzerte nicht wieder an
drei Abenden stattfinden könnten“, sagt Feltz. Doch er wolle
erst  einmal  in  Dortmund  ankommen.  Dort  wird  er  drei
Opernpremieren  dirigieren,  fünf  der  zehn  „Philharmonischen“
sowie  diverse  Sonder-,  Jugend-  oder  Familienkonzerte.  Das
klingt nach gehöriger Präsenz, aber sein Vorgänger Jac van
Steen war im Grunde nicht weniger fleißig. Gleichwohl hat die
Stadt ihn unsanft aus dem Amt gedrängt. Pech gehabt.

Der  neue
Chefdirigent
Gabriel  Feltz.
Foto:  Stadt
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Dortmund

Ein Glücksjunge hingegen ist Ballettdirektor Xin Peng Wang.
Die  Sparte  ist  beliebt,  die  Compagnie  wird  international
beachtet,  das  Programm  zeugt  stets  von  üppiger  Fantasie.
Dementsprechend launig verkündet er die Premieren der neuen
Saison  als  opulentes,  schmackhaftes  Mehrgangmenü.  Und  vor
allem die Hauptspeise hat es in sich: Wang selbst setzt Ödön
von Horváths „Geschichten aus dem Wiener Wald“ in Szene. Die
Choreographie  wolle  Menschenschicksale  zeigen  in  der  so
schönen wie geisterhaften Stadt Wien. Mit Musik von Johann
Strauss und Alban Berg, also mit übersprudelnden, prachtvollen
wie brüchigen, morbiden Klängen.

Hier der Blick nach draußen, sonst aber stets der Hinweis,
dass das Theater als Ganzes sich in der Stadt verorten müsse.
Was  niemand  so  konsequent  angeht  wie   Schauspielchef  Kay
Voges. Mit „Stadt der Angst“ will die Bühne das Ende der
Leistungsgesellschaft  einläuten  –  mit  Hilfe  einer
Lichttherapie.  Das  klingt  so  kryptisch  wie  spannend.  Ein
Wagnis  mit  Intensität,  denn  an  drei  Tagen  werden  sechs
Premieren, Vorträge und Diskussionen offeriert.

Andere  Abgründe  kommerzieller  Art  will  wiederum  Kristof
Magnussons  Komödie  „Männerhort“  ausloten.  Ein  Blick  auf
weiblichen Shoppingwahn und die kleinen Fluchten des Mannes.
Ein Spiel, das sich nur wenige Meter von Dortmunds Thier-
Galerie ereignen wird, wie Voges eigens betont. Neben dem
Premierenreigen – von „Peer Gynt“ bis „Der Elefantenmensch“ –
setzt  er  auf  Neues.  Auf  Stücke  in  türkischer  Sprache
(Kooperation mit Mülheim), auf Lesungen aus der Bloggerszene,
auf eine Herbstakademie für Jugendliche.



Opernintendant
Jens-Daniel Herzog.
Foto: Theater

Erste  Adresse  für  diese  Zielgruppe  ist  das  Kinder-  und
Jugendtheater  (KJT),  das  Andreas  Gruhn  nun  in  die  15.
Spielzeit  führt.  In  all  den  Jahren  konnte  er  einen
Publikumszuwachs  von  fast  26.000  auf  35.000  Besucher
verbuchen.  Eine Erfolgsgeschichte, die sich auch nach 2015
fortsetzen  soll,  wenn  die  Spielstätte  an  der  Sckellstraße
aufgegeben werden muss, wenn möglicherweise ein neues Domizil
neben dem Schauspielhaus entsteht. Zunächst aber bietet die
neue Saison acht Premieren – Stücke, in denen etwa die Themen
Liebe  und  Sexualität,  Mobbing  oder  virtuelle  Kriegsspiele
verhandelt werden. Märchenhaftes wird das Programm ergänzen,
ein Werk soll in Kooperation mit dem Jugendclub produziert
werden.

Ja,  die  Dortmunder  Bühnen  haben  in  der  Spielzeit  2013/14
einiges  zu  bieten.  Doch  vor  allem  die  musiktheatralische
Abteilung ächzt unter den Altlasten schlechter Intendanzen,
ringt um jeden Zuschauer. Die Auslastung in der Saison 2011/12
liegt hier bei gut 53 Prozent. Dass Intendant Jens-Daniel
Herzog den Satz in die Runde wirft, „Die Stadt hat die Oper,
die  sie  verdient“,  ist  Ausdruck  trotzig-optimistischen
Nachvornblickens. Andererseits: Eine Kommune, die Millionen in
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einen „Kulturleuchtturm“ namens U pumpt, dem Theater aber kalt
lächelnd das Geld aus der klammen Kasse zieht, bekommt eben
die Oper, die sie verdient.

Alles  zum  Programm  der  Spielzeit  2013/14  unter
www.theaterdo.de

Die  spinnen,  die  Bonner:
Theater um „Norma“
geschrieben von Eva Schmidt | 9. Oktober 2023
Was wäre auf einer Opernbühne zu sehen, wenn das mit der
Sparpolitik  im  Kulturbetrieb  so  weiter  ginge?  Nichts!
Brandmauer,  kalte  Scheinwerfer,  schwarze  Bühnenbretter.
Florian  Lutz‘  Inszenierung  von  Bellinis  „Norma“  in  Bonn
thematisiert  ein  solches  Schreckensszenario,  dessen
Realisierung  mancherorts  gar  nicht  mehr  so  fern  liegt.

Man denke nur an die neuesten Nachrichten zur Schließung des
Schauspielhauses in Wuppertal oder die Fusionsphantasien, die
die Bonner Kulturpolitik selbst nach Köln schielen lässt. Vom
Drama  um  den  geschassten  Kölner  Opernintendanten  Uwe  Eric
Laufenberg  ganz  zu  schweigen,  der  wegen  Etatstreitigkeiten
buchstäblich  vom  Hof  gejagt  wurde.  Das  Bonner  Publikum
allerdings goutiert den Einbruch der Realität in die schöne
heile  Opernwelt  keineswegs.  Es  möchte  seine  Belcanto-Arien
unter keinen Umständen durch eine hinzuerfundene Sprechrolle
(Roland Silbernagl) unterbrochen sehen, die in der „Norma“ für
eine Art reflexive Ebene steht: Das Schicksal der Druiden-
Priesterin unter römischer Besatzung wird hier gelesen als
Kampf  der  Künstlerpersönlichkeit  mit  dem  Intendanten,  der
Nebenbuhlerin, dem untreuem Liebhaber aus B-Promi-Kreisen und
den Bedingungen unter denen heute eine Norma-Produktion auf
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einer Opernbühne entstehen könnte – einschließlich drohendem
Sparzwangs.

THEATER  BONN:
NORMA/Foto:Thilo
Beu

So  interessant  diese  Regie-Idee,  so  heikel  die  Umsetzung:
Tatsächlich  gehen  die  teilweise  etwas  hölzern  getexteten
Einwürfe des fiktiven „Intendanten“ an die Schmerzgrenzen des
Musikliebhabers.  Gnadenlos  quatscht  der  Impresario  als
Fremdkörper ins Orchesterspiel, unterbricht Handlungsfluss und
manche  schwelgerische  Melodie.  Mit  einem  Wort:  Er  nervt
ungeheuer. Das Publikum, bis auf äußerste gereizt, brüllt ihn
regelrecht nieder, kurz davor, den armen Mimen von der Bühne
zu  zerren  und  ihn  aus  seinem  eigenen  Saal  zu  werfen.
Gleichzeitig befindet sich diese Inszenierung gerade hier an
ihrem  neuralgischen  Punkt.  Denn  schließlich:  Wo  kann  man
ungestört eine „Norma“ sehen, wenn es kein Opernhaus mehr
gibt, das es sich leisten kann, sie auf die Bühne zu bringen?

Glücklicherweise ist es in Bonn (noch) nicht ganz soweit und
deswegen gibt es nach anfänglicher Kargheit eine Kulisse aus
hereingerollten  Bäumen  und  eine  Menge  Gallier,  die  als
Asterix-Figuren kostümiert sind. Außerdem eine Norma (Miriam
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Clark), die ihre Partie mit großer Meisterschaft singt und
eine Adalgisa (Nadja Stefanoff), deren Stimme ebenfalls eine
Entdeckung  ist.  George  Oniani  als  Pollione  und  Ramaz
Chikviladze als Oroveso meistern ihre Partien souverän und mit
der nötigen Leidenschaft. Die vielzitierte Arie „Casta Diva“
gab dann auch zu Schwärmereien Anlass – egal ob im Abendkleid
oder im Comic-Kostüm gesungen. Dank der großartigen Besetzung
und dem engagierten Spiel des Beethovenorchesters kamen die
Opernfreunde doch noch auf ihre Kosten und sparten auch nicht
mit Applaus für die (wahren) Künstler.

www.theater-bonn.de/production.asp?ProductionID=668

Im  Eis  der  Zeit:  Jonathan
Darlington  dirigiert  in
Frankfurt  Samuel  Barbers
„Vanessa“
geschrieben von Werner Häußner | 9. Oktober 2023
Jonathan Darlington hat sich als Chefdirigent der Duisburger
Philharmoniker einen Ruf erspielt, der weit über die Grenzen
des Ruhrgebiets hinausdrang.

Seine beharrliche Aufbauarbeit, sein Streben nach Verfeinerung
ist mehr als der Perfektionsdrang eines technisch ehrgeizigen
Dirigenten, mehr als der nach klingendem Erfolg strebende Eros
eines Orchestererziehers. Darlington offenbarte in allem, was
ich von ihm hörte und erlebte, geradezu einen Drang, in die
Tiefenschichten der Musik vorzudringen. Die schöne Stelle, der
gelingende Bogen, die harmonische Raffinesse, der Glanz der
Farben  von  Soli  und  Gruppen,  die  sensible  Balance,  die
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rhythmische Akkuratesse, der virtuose Knalleffekt, das Singen,
erfüllt von Sentiment – all das genügt ihm offenbar nicht.

Darlington ist ein Musik-Denker, aber keiner, der vor lauter
intellektuellem Skrupel das Zupacken versäumt. So etwas mag
man von vielen Dirigenten sagen, wenn man sie loben will: Bei
Darlington ist es kein Kompliment, sondern eine Feststellung,
erprobt  in  vielen,  nicht  immer  festtäglichen  Konzerten;
geläutert – wie einst das Eisenerz in Duisburg – nicht in
edlen Festspiel-Auftritten, sondern im Alltag eines oft harten
und,  ja,  auch  alles  andere  als  glamourösen  Musikbetriebs,
angesiedelt zwischen der Aura der Metropolen und der Mühe der
Provinz.

Jetzt,  da  er  Duisburg  hinter  sich  gelassen  hat,  zu  neuen
Herausforderungen aufbricht, muss man reisen, will man ihn
erleben: Manchmal ziemlich weit, bis ins kanadische Vancouver,
wo Darlington Musikdirektor der Oper ist. Manchmal aber auch
nur  zwei  ICE-Stunden  von  Duisburg  entfernt,  etwa  nach
Frankfurt, wo er die Eröffnungspremiere der neuen Spielzeit,
Samuel Barbers „Vanessa“, leitet.

Bernd  Loebe,  Intendant  der
Oper  Frankfurt.  Foto:  Maik
Scharfscheer

Barbers 1958 uraufgeführte und selten nachgespielte Oper ist
nicht unbedingt das Stück, mit dem ein Opernhaus seine Saison
glanzvoll eröffnen würde. Aber der kluge Bernd Loebe schaut
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nicht auf den Society-Mehrwert eines Spielzeitauftakts. Der
Frankfurter  Intendant  gestaltet  das  wohl  vielseitigste
Programm eines deutschen Opernhauses 2012/13 und hat den Mumm,
als  nächste  Premiere  nach  „Vanessa“  Engelbert  Humperdincks
„Königskinder“ anzusetzen. Dazwischen „Adriana Lecouvreur“ von
Francesco Cilea, „Chowanschtschina“ von Modest Mussorgsky und
„L’Etoile“ von Emmanuel Chabrier: Ein populistischer Spielplan
sieht anders aus. Aber Loebe hat Erfolg, auch an der Kasse,
und deklassiert damit viele Häuser, die mit ihrem Carmen-
Rigoletto-Zauberflöte-Einerlei  glauben,  ein  schwindendes
Publikum  ins  Haus  locken  zu  können.  Sicher  muss  man
zugestehen, dass Frankfurt ganz anders arbeiten kann als etwa
das  Aalto-Theater  in  Essen,  dessen  Premierenzahl  auf
jämmerliche Vier geschmolzen ist. Aber Frankfurt zeigt allen
Kulturpolitikern, wenn sie es denn wissen wollten, wie eine
Oper aufgestellt sein muss, um Erfolge nach Hause zu bringen.

Samuel  Barbers  „Vanessa“:  In  der  Zeit  des  stürmischen
Aufbruchs der Musik – zu nennen ist nur der bei der Triennale
gefeierte John Cage – war die Oper ein Anachronismus. Nicht
Schönberg, sondern Puccini: So etwas ging an der Met gut, wo
Eleanor Steber und Nicolai Gedda den Melomanen ein süffiges
neues Werk zu servieren bereit waren. Das ging nicht gut in
Salzburg, obwohl sich, wie in New York, kein Geringerer als
der Dirigent Dimitri Mitropoulos in die Bresche warf. Hohn und
Verachtung war der Lohn; Barbers Stück war in Kreisen der
Avantgarde ein „no go“. Niemand konnte sich leisten, so etwas
nachzuspielen, selbst wenn das Herz, ängstlich verborgen vor
dem strengen Gericht der zwölftönigen Reihe, eine heimliche
Träne  vergoss.  Entsprechend  dürftig  war  die  Rezeption  von
„Vanessa“ in der Alten Welt.

Das  hat  sich  gründlich  verändert,  und  Jonathan  Darlington
zeigt  in  Frankfurt,  warum.  Barbers  Musik  ist  kein
dahingezaubertes  Soufflé,  um  ältliche  Sponsorinnen  in
Manhattan zu entzücken. Der Mann hat täglich Bach studiert –
und das ist ebenso zu hören wie die Vertrautheit mit den



modernen Strömungen des Komponierens. Nur: Barber will kein
Epigone  all  jener  sein,  die  auf  den  gerade  aktuellen  Zug
aufspringen. Er macht sein Ding, ohne Skrupel, ohne nach dem
Beifall der Richtung zu schielen, die zu seiner Zeit en vogue
war. Heute, da die alten Fronten bedeutungslos geworden sind
und die Avantgarde der Fünfziger – teils auch zu Unrecht –
vergessen ist, hört man, wie sensibel der studierte Sänger
Barber für seine Protagonisten schreibt, hört man auch, wie
komplex er mit Motiven umgeht, wie er Bausteine verwendet, die
von Puccini bis Janáček, von Strauss bis Strawinsky stammen
könnten. Doch er verarbeitet sie zu einer ganz eigen geprägten
musikalischen Sprache.

Darlington dirigiert das versierte Frankfurter Opernorchester
möglichst transparent, arbeitet genau jenes Baustein-Prinzip
heraus, belastet nichts durch dunkel-üppigen Klang, zieht aber
auch die emphatische melodische Linie aus, wo es verlangt ist,
ohne Berührungsängste, ohne Scheu vor dem Eklektischen. So
fügt sich das Spiel mit dem Detail zu einem großen Ganzen, und
wenn  die  schroffen  Tutti,  die  tubaschweren  Bläserattacken
manchmal zu laut geraten, nimmt das dem Gesamteindruck nichts
weg.  Darlingtons  Debüt  an  der  Frankfurter  Oper  war  eine
sinnliche und eine intellektuelle Freude.

Auf  eine  sinnliche  Ästhetik  setzt  auch  die  aus  Malmö
übernommene  Inszenierung  der  früheren  Frankfurter
Regieassistentin  Katharina  Thoma.  Die  Regisseurin  arbeitet
seit  2011  regelmäßig  an  der  Dortmunder  Oper  und  hat  dort
Cavallis „Eliogabalo“ und Puccinis „La Bohème“ inszeniert. Am
30. September wird sie mit Mussorgskys „Boris Godunow“ die
Spielzeit eröffnen und im Februar 2013 Verdis „Troubadour“
szenisch  verantworten.  Julia  Müer  hat  ihr  ein  durch  eine
zentrale  Achse  geteiltes  Bühnenbild  gebaut:  auf  der  einen
Seite  eine  großbürgerliche  Villa,  auf  der  anderen  ein
abweisendes Feld von Eisschollen, die sich unbehaglich in den
Wohnraum schieben. Olaf Winters manchmal gespenstisch fahles,
dann wieder eisig grelles Licht schafft die Atmosphäre für das



zwischen  Tschechow’schem  psychologischem  Realismus  und  dem
bleiern-geheimnisvollen  Symbolismus  einer  „Gothic  Novel“
changierenden  Libretto  von  Barbers  Lebensgefährten  und
Komponisten-Kollegen Gian Carlo Menotti.

Das Bühnenbild für "Vanessa"
von  Julia  Müer  vereinigt
Realismus und Symbolismus.

Thoma  lässt  aus  einem  Zustand  der  Starre  ein  Kammerspiel
herauswachsen, das sich mit vielen klug beobachteten Details
eher an der psychologischen Milieustudie als am symbolistisch
geladenen Drama orientiert – wie es etwa Regisseur Matthias
Oldag 2005/06 am Theater Gera-Altenburg in einer gespenstisch
mehrdeutigen Studie realisierte. Thoma entdeckt in „Vanessa“
ein Stück über die Verweigerung von Kommunikation. Das ist die
Oper zweifellos, aber sie thematisiert auch die Angst vor der
Zeit und der Authentizität.

Thoma  verwendet  symbolische  Zeichen,  ohne  dem  Symbolismus
nahezutreten.  Die  Spiegel  sind  eines,  die  das  Libretto
vorgibt: Im Hause sind sie alle verhüllt, um den Fortgang der
Zeit  zu  verbergen.  Doch  wenn  Vanessa  schon  in  den  ersten
Minuten der Oper eine Tür aufreißt, schließt ein riesiger
Spiegel die Öffnung: Die Verweigerung der Wahrheit macht die
Menschen zu Gefangenen. Ein anderes findet Thoma in dem Namen
„Vanessa“,  der  auch  in  der  zoologischen  Bezeichnung  eines
Schmetterlings  vorkommt:  Anatol,  der  Mann,  der  in  das
hermetische Haus eindringt, berührt ein in einem Sammelkasten
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aufgespießtes Insekt, das befreit davonflattert.

Bei aller Sorgfalt im Detail tut sich die Regisseurin manchmal
schwer,  die  Personen  scharf  zu  entwickeln:  Die  damenhaft
auftretende  und  vor  allem  in  der  Mittellage  überzeugend
singende Charlotta Larsson gibt eine Vanessa, deren Ungeduld
eher diejenige einer verwöhnten Upper-Class-Gattin ist. Wer
nach zwanzig Jahren aus der Starre des Wartens gelöst wird,
wirft nicht zickig Klaviernoten auf den Boden.

Der Anatol des vor allem in der Höhe gefährdet singenden Kurt
Streit, der das lang erstarrte Eis in Bewegung bringt, macht
nicht begreifbar, welche Dynamik von seiner Ankunft ausgeht:
Vanessa  erwartet  ihren  vor  zwanzig  Jahren  verschwundenen
Geliebten, doch statt seiner erscheint ein Unbekannter, der
sich  als  Sohn  jenes  Anatol  ausgibt.  Streit  wirkt  wie  ein
biederer englischer Verwalter, der zufällig zu Besuch kommt.
Auch  Helena  Döse,  die  „alte  Baronin“,  erschöpft  sich  als
skurrile Schweigerin; der unheimliche, bedrohliche Zug dieser
Figur geht ihr ab. Aus dem Doktor macht Dietrich Volle eine
Charakterstudie mit komischen Zügen, die tragischen holt er
nicht  ein.  Björn  Bürger  legt  den  Haushofmeister  als
Widerschein der Starre des Hauses an, den in der Ballszene des
zweiten  Akts  schon  ein  Damenpelz  in  erotische  Zuckungen
versetzt.
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Kurt  Streit
(Anatol) und Jenny
Carlstedt  (Erika)
in  Samuel  Barbers
"Vanessa".  Fotos:
Barbara Aumüller

Der heimliche Star der Aufführung ist Jenny Carlstedt aus dem
Frankfurter Ensemble: Ihre intensive Darstellung macht aus der
Figur  der  Erika  eine  Fallstudie  über  die  Tragik  der
unmöglichen Liebe, über Realitätsaneignung und –verweigerung.
Als „Schatten Vanessas“ stellt sich das junge Mädchen – die
Nichte der Hausherrin – vor. Ihr kurzes Abenteuer mit Anatol,
ihre idealistische Auffassung von Liebe, ihr Weigerung, das
Kind aus diesem Augenblick der Hingabe und Leidenschaft zu
gebären; am Ende ihre Erstarrung im Warten auf etwas, das nie
eintreten wird, weil es keinen Begriff dafür gibt – für alle
Facetten  der  Figur  findet  Carlstedt  in  Gestik  und
Körperhaltung, mehr noch aber in Farbe und Führung der Stimme
faszinierenden Ausdruck. In dem Lied „Must the winter come so
soon“ ist es die wehmütige Lyrik; in ihrem Zusammenbruch sind
es groß angelegte, aber auch tonlos fahle Phrasen. Am Ende
bleibt die kalkige Härte einer Frau, die sich wie niemand
sonst der Wahrheit gestellt hat und vor ihr versteinert. Der
Mann im Eis wird ihr, das ist in den letzten verwehenden
Klängen von Barbers Musik klar, niemals nahe kommen.

Jonathan Darlington dirigiert „Vanessa“ noch am 6., 9., 14.,
20., 22 und 28. September. Am 28. Oktober gastiert er als
Liedbegleiter  in  einem  Kammerkonzert  an  seinem  alten
Wirkungsort Duisburg. Im Januar und Februar 2013 ist er mit
Händels „Orlando“ und Mozarts „La Clemenza di Tito“ an der
Semperoper Dresden zu Gast. Die langjährige Zusammenarbeit mit
der Deutschen Oper am Rhein setzt Darlington im Juni 2013
fort:  Er  verantwortet  musikalisch  die  Neuinszenerung  von
Alexander  Zemlinksys  Opern-Duo  „Der  Zwerg“  und  „Eine
florentinische  Tragödie“.  Premiere  ist  am  15.  Juni.



Neuer  Spielplan,  alte
Probleme – die Oper Dortmund
ringt ums Publikum
geschrieben von Martin Schrahn | 9. Oktober 2023

Das neue Programmbuch
des  Theaters
Dortmund.  Foto:  -n

Nach der Saison ist vor der Saison. Die alte Fußballerweisheit
gilt nicht zuletzt auch für das Theater. Und wer sieht, wie
intensiv  die  Dortmunder  Bühnen  bereits  Vorstellungen  der
Spielzeit  2012/13  bei  Facebook  posten,  mag  erkennen,  dass
Werbung eben auch in der Sommerpause wichtig ist. Genauer
gesagt: Diese PR-Maßnahme ist dringend geboten, zumindest mit
Blick auf die Besucherzahlen des Opernhauses.

Denn die nun abgelaufene Saison, die erste des neuen Opern-
Intendanten  Jens-Daniel  Herzog,  hat  zwar  einen  leichten
Publikums-Aufschwung bewirkt, von guten Auslastungszahlen zu
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reden  aber  wäre  pure  Beschönigung.  Herzog  ist  allerdings
zugute zu halten, dass ein Haus, das mit einer Zuschauerquote
unter 50 Prozent zu kämpfen hatte, nicht von heute auf morgen
aus  dem  Sumpf  der  Geringschätzung  herauszuziehen  ist.
Abgerechnet wird am Schluss, nach den ersten fünf absolvierten
Vertragsjahren des Intendanten.

Der Opernchef selbst hat zugegeben, dass die Imageverbesserung
des  Musiktheaters  offenbar  länger  dauert  als  gedacht.
Gleichwohl ist sein Optimismus ungebrochen. Und vor ein paar
Monaten, als Herzog sein neues Programm im Kulturausschuss
vorstellte,  führte  das  von  politischer  Seite  zu  wahren
Belobigungsattacken.  Das  klang  allerdings  so  ehrlich  wie
routiniert.

Nun  also  das  neue  Programm:  Der  Intendant  hatte  zum
Amtsantritt versprochen, über die fünf Jahre opernhistorische
Linien zu verfolgen. Er begann mit Wagner, doch die Musik des
Bayreuther Meisters hat in dieser Saison Pause. Stattdessen
wird als erste Premiere Modest Mussorgskys „Boris Godunow“ zu
sehen sein, in der Inszenierung der Dortmunder Hausregisseurin
Katharina Thoma.

Es folgt Jule Stynes „Funny Girl“ als Fortführung der Musical-
Linie,  dann  Monteverdis  „Krönung  der  Poppea“
(Renaissance/Barock)  in  Herzogs  Inszenierung.  In  Sachen
Operette  steht  diesmal  Kálmáns  „Csárdásfürstin“  auf  dem
Programm,  im  dramatischen  Belcantofach  deutet  wiederum
Katharina Thoma Verdis „Il Trovatore“.

Mozarts „Figaro“ und Donizettis „Liebestrank“ bedienen nicht
zuletzt  die  Abteilung  „Beliebte  Opern  für  jedermann“.
Schließlich offeriert Intendant Herzog seine Sicht auf eine
„knallige Revue-Oper“ (so das Programmbuch) des Briten Mark-
Anthony Turnage: Anna Nicole. Das Stück um Aufstieg, Glanz und
Verfall eines Playboy-Models wurde im letzten Jahr in London
aus der Taufe gehoben. In Dortmund ist diese „Neue Musik“ in
Deutscher Erstaufführung zu sehen.



Gestrichen ist indes die Linie „szenisches Oratorium“, wie sie
mit  Mendelssohns  „Elias“  wirkmächtig  begonnen  hatte.
Stattdessen steht als konzertante Oper Jules Massenets „Manon“
auf dem Programm.

Herzog hat stets betont, auch die Junge Oper zu stärken. Dies
spiegelt sich in der neuen Saison in vier Premieren wieder:
Der  kleine  Barbier  (nach  Rossini),  das  märchenhafte
„Sneewitte“  (in  Kooperation  mit  dem  Kinder-  und
Jugendtheater), Xavier Montsalvatges „Der gestiefelte Kater“
(zusammen  mit  der  Rheinoper  Düsseldorf/Duisburg)  und  der
experimentell klingende Dreiakter „Das Innere des Äußeren –
Musik auf der Grenze zum Theater“.

Der  Premierenkalender  der  Oper  Dortmund  ist  also  in  der
kommenden  Saison  prall  gefüllt.  Zum  Vergleich:  Im  Essener
Aalto-Theater  gibt  es  2012/13  ganze  vier  (!)  neue
Musiktheaterproduktionen. Nur blöd, dass dort fast alles immer
ausverkauft ist.

Wachstum  möglich:  Dortmunder
„Klangvokal“-Fest  erstmals
auf sicherem Grund
geschrieben von Martin Schrahn | 9. Oktober 2023
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Die  israelische  Sängerin
Yasmin  Levy  zählt  zu  den
"Klangvokal"-Gästen  in
Dortmund. Foto: Klangvokal

Wer  die  Pressemappe  aufschlägt,  sieht  ein  Tütchen  „Gelbe
Riesen“  vor  sich.  Sonnenblumen-Saatgut  ist  drin,  wohl  als
sinnfälliges  Symbol  für  Wachstum,  letzthin  fürs  strahlend-
duftige Sommergefühl. Ganz so wie das Bild auf dem Flyer des
Dortmunder „Klangvokal“-Festivals. Blauer Himmel, ein gelbes
Blütenmeer, eine Dame in Weiß: Das Programmheftchen, das den
musikalischen Veranstaltungsreigen für 2012 unter dem Titel
„Begegnungen“ auflistet, mag also für Optimismus im Dienste
der Kunst stehen.

Dazu  besteht  derweil  wieder  Anlass.  „Klangvokal“,  die
Verbeugung vor dem Facettenreichtum der menschlichen Stimme in
Oper,  Oratorium,  Weltmusik  und  Jazz,  prägt  seit  2009  das
Kulturleben  der  westfälischen  Metropole.  Anfangs  war  das
Festival  finanziell  einigermaßen  üppig  ausgestattet,  doch
setzte die Stadt sehr schnell die Sparschraube an. Am Ende des
Kulturhauptstadtjahrs (2010) war nicht sicher, ob das Festival
weiter existieren kann. Quasi in letzter Minute schuf der Rat
eine tragfähige Finanzgrundlage.

Nun  aber  haben  sich  die  Politiker  dazu  entschlossen,  den
städtischen Zuschuss für 2012 bis 2014 zu garantieren. Das
sind in diesem Jahr 330 000 Euro, in den nächsten beiden
Jahren  indes  jeweils  10  Prozent  weniger.  Und  dennoch:
„Klangvokal“-Intendant  Torsten  Mosgraber  ist  froh,  endlich
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Planungssicherheit zu haben. „Viele berühmte Künstler kann man
nur weit im Voraus verpflichten“, weiß er um die Bedingungen
des internationalen Konzertlebens.

Zum  städtischen  Zuschuss  kommen  weitere  Mittel,  die  der
Freundeskreis gibt, lokale Sponsoren beisteuern und die sich
inclusive  des  Kartenverkaufs-Erlöses  auf  270  000  Euro
summieren sollen. Mosgraber sieht auch hier optimistisch nach
vorn: Der Zuschauer-Zuspruch habe sich inzwischen bei gut 70
000 eingependelt. Auf jeden Fall können die Besucher in diesem
Jahr  (vom  16.  Mai  bis  zum  3.  Juni)  26  Konzerte  an  elf
Spielstätten genießen. Mit im Boot sind etwa der Jazzclub
Domicil,  Theater  und  Konzerthaus  Dortmund  sowie  diverse
Kirchen.

Die hohe Publikumszahl erklärt sich vor allem daraus, dass der
Kern des Festivals das (nunmehr vierte) Fest der Chöre ist.
Dann ist jeder eingeladen, die Dortmunder Innenstadt singend
zu beleben. Hinzu kommt in diesem Jahr der 6. Internationale
Gospelkirchentag,  mit  einer  gewissermaßen  aufgefächerten
Großveranstaltung  auf  35  verschiedenen  Podien.  Und  das
Galakonzert mit der a-cappella-Formation „Wise Guys“ in der
großen Westfalenhalle dürfte ebenfalls Zulauf finden.

Den  Reiz  des  Festivals  machen  aber  jenseits  allen
Gesangsspektakels außergewöhnliche Weltmusik- oder Jazzabende
aus. Und eben jene Begegnungen, die in ihren Kontrasten für
Spannung sorgen sollen. Etwa das Eröffnungskonzert, in dem
Händels „Israel in Ägypten“ auf Musik des vorderen Orients
trifft  –  mit  dem  Barockensemble  „L’arte  del  mondo“  und
irakisch-jüdischen Musikern.

Für den Jazz mögen hier der Amerikaner Kurt Elling und die
Dänin  Caroline  Henderson  stehen,  für  die  Weltmusik  die
Sängerin Angelique Kidjo aus Benin oder der südafrikanische a-
cappella-Chor „Ladysmith Black Mambazo“. Das Abschlusskonzert
wiederum  mit  Vivaldis  Oper  „Juditha  Triumphans“  gestalten
neben  dem  Sinfonischen  Chor  der  Chorakademie  Dortmund  die



Accademia Bizantinia unter Leitung von Ottavio Dantone. Die
Titelrolle singt die berühmte amerikanische Mezzosopranistin
Vivica Genaux.

„Klangvokal“, inzwischen offenbar von Politik und Verwaltung
anerkannt  als  wichtiger  Beitrag  zur  oft  propagierten
Musikstadt Dortmund, hat also alle Chancen auf Fortbestehen.
Daraus muss ja nicht gleich ein Riese erwachsen.

Karten gibt unter Tel.: 01805/570005

http://www.klangvokal-dortmund.de

„Acht  Brücken“:  Köln  blickt
auf den musikalischen Tüftler
John Cage
geschrieben von Martin Schrahn | 9. Oktober 2023

John Cage machte die
Stille  hörbar.
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Szenenfoto  zur
Performance  "Listen
to  the  Silence".
Foto:  Acht  Brücken

Claude Debussy und Maurice Ravel, Philip Glass und John Cage:
Es gibt 2012 einige Jubilare zu feiern, sei es deren runder
Geburts- oder Todestag. Die vier Genannten haben zumindest
gemeinsam, dass sie, jeder auf seine Art, nicht weniger als
eine musikalische Revolution ausgelöst haben. John Cage ist
unter  diesen  Komponisten  vielleicht  der  Innovativste,
Experimentierfreudigste gewesen. Auf jeden Fall gilt es heuer,
ihn (neu) zu entdecken. Das Kölner Festival „Acht Brücken“
lädt  dazu  ein  (29.4.-6.5.2012).  Mehr  als  40  Konzerte
versprechen  die  plastische  Darstellung  eines  überaus
facettenreichen  Bildes.

John Cage wurde vor 100 Jahren in Los Angeles geboren, er
starb 1992 in New York. Mehr als 250 Werke hat er geschrieben,
hinzu kommen musiktheoretische Texte. Kurzzeitig studierte er
in  Europa  (Paris)  und  bei  Arnold  Schönberg  in  dessen
amerikanischem  Exil,  mithin  bei  einem  der  wichtigsten
Vertreter der europäischen Avantgarde. Insofern findet sich
auch Cage in einer Tradition, die bis weit ins 19. Jahrhundert
zurückreicht: (Mittel)-Europa war für Komponisten der Neuen
Welt wichtigster Anknüpfungspunkt.

Einerseits  setzte  Cage  dieser  Historie  ein  skurriles,
witziges, aufregendes, ironisches Denkmal: mit den Europeras
I-V, ganz eigene Reminiszenzen an die Operngeschichte. Zum
anderen aber lotete er mit seinem wohl berühmtesten Stück,
4’33’’, die Stille des musikalischen Raumes aus. Oder begab
sich mit den Kompositionen für präpariertes Klavier auf neue
Klangspuren,  die  sich  teils,  auf  verblüffende  Weise,
fernöstlichen Farben annähern. Oft führte ihm der Zufall die
kompositorische  Hand,  stellte  er  in  „Zeitklammern“  den
Interpreten frei, wann die jeweiligen Töne gespielt werden



müssen.

Entsprechend  weit  gefächert  ist  das  Werkangebot  von  „Acht
Brücken“.  Die Sonatas and Interludes für präpariertes Klavier
erklingen  ebenso  wie  die  Suite  for  Toy  Piano
(Spielzeugklavier) oder Cages Song Books. Gespannt sein darf
man auf die bereits erwähnten Europeras, deren Nummern III bis
V  vorgestellt  werden.  Keine  einzige  Note  stammt  von  Cage
selbst. Vielmehr zelebriert er eine Collagetechnik, die etwa
36 Arien von Gluck bis Puccini zusammenschweißt, von sechs
Sängerinnen und Sängern nach Belieben ausgewählt. Oder 140
Fragmente aus Lizstschen Opernfantasien, von zwei Pianisten in
die Flügel gehämmert. Wie sagte Cage: „200 Jahre lang haben
uns die Europäer ihre Opern geschickt, nun senden wir sie
ihnen zurück.“

Natürlich  beschäftigt  sich  „Acht  Brücken“  nicht  mit  Cage
allein, sondern leuchtet auch das amerikanische Umfeld aus –
mit Werken etwa von Charles Ives und George Gershwin, Samuel
Barber und Philip Glass. Berühmte Interpreten geben sich die
Ehre: so der Bariton Thomas Hampson, die Geigerin Patricia
Kopatchinskaja,  der  Schlagzeuger  Martin  Grubinger,  das
Ensemble  musikFabrik  oder  die  Münchner  Philharmoniker.
Begleitend zum Konzertprogramm gibt es das Förderschulprojekt
„Visionen“, Vorträge, Filme und Performances.

Kurzum: Köln schaut mit europäischem Blick auf das Amerika des
John Cage.

www.achtbruecken.de

http://www.achtbruecken.de/


Der grüne Bademantel – über
Probleme,  die  Dortmunder  in
die Oper zu locken
geschrieben von Martin Schrahn | 9. Oktober 2023

Stein  des  Anstoßes:  Der
grüne  Bademantel  der  Norma
(Miriam Clark). Foto: Stage
Picture

Es ist schon verrückt: Da kann ein grüner Bademantel über das
Wohl und Wehe einer Operninszenierung entscheiden. Es mag noch
so exquisit gesungen werden, das Orchester noch so beherzt
aufspielen, das Stück selbst melodienselig dahinfließen: Wenn
die Optik einem Großteil des Publikums nicht gefällt, gibt’s
Mecker und Verweigerung. 

So  geschehen  in  Dortmund:  Vincenzo  Bellinis  Belcanto-Hit
„Norma“,  zur  Premiere  gut  besucht,  wurde  in  den
Folgevorstellungen abgestraft – leere Ränge allenthalben. Weil
Normas Outfit nicht dem Geschmack entsprach: Knallige Farben,
eine Corsage, die angeblich einer Dame des liegenden Gewerbes
zur Ehre gereicht hätte: zuviel für manchen Zuschauer.

Nun, der Vorgang liegt schon eine Weile zurück, doch Jens-
Daniel Herzog, neuer Opernintendant in Dortmund, musste sich
der Debatte erneut stellen. Er hatte zur Halbzeitbilanz seiner

https://www.revierpassagen.de/7286/der-grune-bademantel-uber-probleme-die-dortmunder-in-die-oper-zu-locken/20120203_0004
https://www.revierpassagen.de/7286/der-grune-bademantel-uber-probleme-die-dortmunder-in-die-oper-zu-locken/20120203_0004
https://www.revierpassagen.de/7286/der-grune-bademantel-uber-probleme-die-dortmunder-in-die-oper-zu-locken/20120203_0004
http://www.revierpassagen.de/7286/der-grune-bademantel-uber-probleme-die-dortmunder-in-die-oper-zu-locken/20120203_0004/hp2norma134


ersten  Saison  eingeladen,  zu  einem  Publikumsgespräch  über
Stärken und Schwächen der bisherigen Produktionen, das der
Musikjournalist Holger Noltze moderierte.

So entzündete sich eine Debatte an einem kostümbildnerischen
Detail,  die  sich  schnell  Grundsätzlichem  zuwandte.  Wieviel
darf das Theater von seinem Publikum verlangen. Sollten die
Zuschauer mehr mitbringen als den Wunsch nach Unterhaltung?
Wieviel Aktualität verträgt ein Stück, das sich etwa vor dem
historischen Hintergrund des 18. Jahrhunderts bewegt?

Norma - eine Priesterin in
Unterwäsche.  Foto:  Stage
Picture

Herzog,  der  nicht  gerade  zu  den  Regieberserkern  oder
Stückezertrümmerern zählt, hält gleichwohl die Freiheit der
Kunst  für  unantastbar.  Mit  Freude  zitierte  er  aus  dem
Mailwechsel mit einer Zuschauerin, die sich eben über die
Kleidung  der  Norma  echauffierte.  Bei  aller  gegensätzlichen
Auffassung sei es zu einem intensiven Dialog gekommen, der für
das Theater ungemein wichtig sei.

Publikums Stimme forderte geradezu diesen Dialog: „Wie wollen
die Absichten des Regisseurs verstehen, sie muss uns erklärt
werden“,  rief  eine  leidenschaftliche  Opernbesucherin.  Und
Herzog wiederum gab zu: „Wir müssen dahin kommen, dass Sie die
Augen öffnen, nicht vor einer vermeintlich unbequemen Ästhetik
verschließen. Wenn aber die Zeichen auf der Bühne, die für
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eine bestimmte Interpretation stehen, nicht erkannt werden,
ist das jämmerlich“.

So alt diese Diskussion eigentlich ist, so gewichtig ist die
aktuelle Situation, in der die Debatte geführt wird.  Denn
nach den Intendanzen von John Dew und Christine Mielitz hat
Jens-Daniel Herzog ein Haus übernommen, dem viele Zuschauer
längst  den  Rücken  gekehrt  hatten.  Wiederaufbau  ist  also
angesagt.  „Wir  brauchen  gegenseitiges  Vertrauen“,  wies
Chefdramaturg  Georg  Holzer  einen  Weg.  Das  Theater  müsse
zeigen, dass ihm ernsthafte Arbeit und Qualität am Herzen
lägen.  Das  Publikum  wiederum  solle  die  Bereitschaft
signalisieren, sich mit neuen Ideen auseinanderzusetzen.

Und so schlecht sieht es in Dortmund angeblich nicht aus. Der
Abwärtstrend sei gestoppt, das Betriebsklima verbessert, so
Herzog. Natürlich weiß er, dass noch ein weiter Weg vor ihm
liegt,  doch  seine  Programmlinien  will  er  konsequent
durchziehen. Also jede Saison etwa eine Wagner-, Mozart-, oder
Belcanto-Oper  bieten,  ein  Musical,  eine  Operette,  zudem
Musiktheater  des  20.  Jahrhunderts,  das  sich  aus  der
Spätromantik ableite. „Norma“ mag nicht gelaufen sein, die
„Lustige Witwe“ etwa oder „Cosi fan tutte“ aber sind gefragt.

„Eigentlich gibt es hier für jedes Genre ein eigenes Publikum.
Wir  müssen  daraus  ein  Opernpublikum  schaffen“,  ist  Georg
Holzers Überzeugung. Im übrigen sehe man sich vor, in den
kommenden  Inszenierungen  wieder  soetwas  wie  einen  „grünen
Bademantel“ zu präsentieren. Derart gewichtige Symbolik klingt
nach  einem  Alleinstellungsmerkmal  –  so  schräg  ist  nur
Dortmund.



„Così fan tutte“ in Dortmund:
Eine  Tragödie  voller
Heiterkeit
geschrieben von Anke Demirsoy | 9. Oktober 2023

Zarte  Blüten  der  Zuneigung
entdeckt  Fiordiligi
(Eleonore  Marguerre)  für
Ferrando  (Lucian  Krasznec.
Foto:  Thomas  M.  Jauk/Stage
Picture)

Von einem bösen Menschenexperiment erzählt Mozarts Oper „Così
fan tutte“, in der ein zynischer Philosoph zwei verliebte
junge  Männer  in  eine  perfide  Wette  um  die  Treue  ihrer
Freundinnen treibt. Im Theater Dortmund schwebt das zweiaktige
„Dramma  giocoso“  jetzt  licht  und  anmutig  über
mephistophelische Abgründe. Intendant Jens-Daniel Herzog hat
seine vor acht Jahren am Nationaltheater Mannheim erarbeitete
Fassung erfolgreich für Dortmund aufpoliert.

Auf  dem  Drahtseil  zwischen  Posse  und  Tragödie  hält  die
Produktion sicher die Balance. Sie neigt zuweilen dem Klamauk
zu, gleitet aber nie vollends in die Klamotte ab. Lieber hält
sie  sich  an  Mozarts  heitere  Liebenswürdigkeit,  die  alle
Figuren gelten lässt und niemals Partei ergreift. Je schlimmer
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die Akteure sich in den Strippen des intriganten Don Alfonso
verstricken,  desto  humaner  erscheinen  sie  uns.  Jens-Daniel
Herzog zeichnet die zunehmende Verwirrung der Köpfe und Herzen
glaubhaft  und  punktgenau  nach.  Bei  aller  galanten  Grazie
bleibt stets eine dramatische Fallhöhe spürbar: Hier werden
Beziehungen so lange und so hart auf die Probe gestellt, dass
die Risse am Ende nicht mehr zu kitten sind.

Bühne  und  Kostüme  von  Mathis  Neidhardt  schaffen  einen
nachgerade genialen Rahmen für das doppelbödige Spiel. Ein
stuckverziertes Theaterfoyer, das wohl einst bessere Zeiten
sah, lässt sich gegen eine kleine Wohnstube mit geblümter
Tapete verschieben, in der Dorabella und Fiordiligi zum Warten
verdammt sind. Ihre Liebsten Ferrando und Guglielmo wirken in
ihrer unaufdringlich geschmacklosen 50er-Jahre-Garderobe wie
verkappte Spießer. So beschwört Neidhardt eine enge Welt mit
rigiden Vorstellungen von Anstand und Moral, die er in der
Folge ungebremst auf Bilder aus dem Orient prallen lässt. Denn
Ferrando und Guglielmo werben als geldschwere Scheichs um die
Gunst der jeweils falschen Partnerin.

Ausgewogen und erfrischend spielfreudig präsentiert sich das
Dortmunder  Ensemble.  Die  Stimmen  klingen  durchweg  warm,
lebendig und gut geführt. Dass sie eher klein sind, führt zur
vielleicht  einzigen  Schwachstelle  innerhalb  kurzweiliger
dreieinhalb Stunden. Es dauert bis zur Pause, bis ein erstes
überzeugendes Forte aufkommt, und beinahe bis zum Schluss, bis
die Ensembles wahre Strahlkraft und Dichte entwickeln. Der
schlanke und federnde Klang, den Dirigent Motonori Kobayashi
und  die  Dortmunder  Philharmoniker  beisteuern,  bleibt  da
notgedrungen über weite Strecken dünn. Ohne einer opulenten
Orchesterbesetzung à la Karajan das Wort reden zu wollen: Ein
wenig  mehr  Klangfülle  hätte  mehr  Funken  aus  der  Musik
geschlagen.

Gleichwohl gilt es, Lob zu verteilen: für den beweglichen und
anrührenden Sopran von Eleonore Marguerre (Fiordiligi), das
reiche  Timbre  und  das  komödiantische  Talent  von  Ileana



Mateescu (Dorabella), den schlanken lyrischen Tenor von Lucian
Krasznec (Ferrando), den bis zum Ingrimm intensiven Bariton
von Gerardo Garciacano (Guglielmo), den eher gemütlich-bösen
Bass von Christian Sist (Don Alfonso) und natürlich für Julia
Amos,  die  als  quirlige  Dienstmagd  Despina  sogar  in  den
Orchestergraben steigen und den Dirigenten entführen darf. Die
von Granville Walker gut einstudierten Chöre haben als falsche
Soldaten  einen  herrlich  komischen  Auftritt.  Bravos  und
Klatschmärsche  im  ausverkauften  Haus.  Das  Dortmunder
Opernpublikum,  in  den  letzten  Jahren  nur  selten  verwöhnt,
hofft hörbar auf eine Wende zum Besseren.

(Der Bericht ist zuerst im Westfälischen Anzeiger erschienen.
Informationen: www.theaterdo.de)

Großstadt-Triptychon  in
Gelsenkirchen:  Glanz  und
Elend der Zwanziger Jahre
geschrieben von Anke Demirsoy | 9. Oktober 2023

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

So geht es den Trägern berühmter Namen: Was einerseits Türen
öffnen kann, weckt andererseits Erwartungen, die nicht selten
zur hohen Messlatte werden. Im Gelsenkirchener Musiktheater
stand jetzt das Großstadt-Triptychon des Malers Otto Dix Pate
für  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  in
dieser Zeit“ von Edmund Nick und das „Mahagonny-Songspiel“ von
Kurt Weill kaum mehr gemein als die Entstehungszeit. Stefan
Wolpes 1928 uraufgeführtes 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  Kästner-Freund  Edmund  Nick,  seinerzeit
Hauskomponist beim Schlesischen Rundfunk Breslau und nach dem
Krieg beim WDR in Köln. Seine lyrische Suite „Leben in dieser
Zeit“ (1929) ist ein unterhaltsames Hörspiel, dessen Chansons
und Chöre fast einschmeichelnd glatt ins Ohr gehen. Meilenweit
ist diese Musik von den geschärften Klängen 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 Sängern und Tänzern will lange
kein Miteinander werden. Im Bühnenbild von Jürgen 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 Kostümparade abzurutschen, mal ist die Personenführung
unglücklich wie im Falle von Thomas Möwes, der als Zeus leider
nur stimmlich eine gute Figur abgeben darf. Dann wieder nimmt
die zu oft ungenaue Rhythmik des Sprechgesangs (Joachim G.
Maas) Kästners 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 Rühl als „Herr Schmidt“ viel von der
Ohnmacht  und  Einsamkeit  des  Durchschnittsmenschen.  Christa
Platzer berührt als Chansonette mit dem Lied einer Mutter, die
an der physischen und emotionalen Ferne des erwachsenen Sohnes
leidet. Zum Song „Man müsste wieder 16 sein“ choreographiert
Bridget Breiner einen Pas de deux von zauberhaft schwebender,
unbekümmerter Leichtigkeit. Wo es um den Zorn der sprachlosen
Mehrheit  geht,  steigert  sich  ihre  elegante  Tanzsprache  zu
kraftvollen und kämpferischen Gesten.

Das  „Mahagonny  Songspiel“  ist  ohnehin  zu  stark,  um  seine
Wirkung gänzlich zu verfehlen. Wo der Benares-Song so schön
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 Westfälischen Anzeiger erschienen.
Info: www.musiktheater-im-revier.de)

Schicksal  und  Geschichte:
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Prokofjews  „Krieg  und
Frieden“  in  der  finanziell
gebeutelten Kölner Oper
geschrieben von Werner Häußner | 9. Oktober 2023
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
amtierender Intendant der Oper, einen zweiten grandiosen
Erfolg verbuchen können – nach der bejubelten Uraufführung von
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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
Grafen Pierre. Er, die „Klammer“ des Geschehens, wirkt
glaubwürdig als entschiedener Gegenspieler des schmierigen
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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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„Fliegender  Holländer“  in
Dortmund: Der aus der Kälte
kam
geschrieben von Martin Schrahn | 9. Oktober 2023

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
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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
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
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(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
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

 

Wenn die Zeit still steht –
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Opernheld Hamlet in Dortmund
geschrieben von Martin Schrahn | 9. Oktober 2023
Dortmund.  Hamlet.  Ein  Monolith  in  William  Shakespeares
dramatischem Schaffen, der Schuld und Sühne, Wahn und Realität
verhandelt. Der sich an die letzten Dinge wagt. „Sein oder
nicht  sein“  –  die  Wucht  eines  Satzes  als  Zentrum  von
Seelenzuständen.  Das  jedoch  hat  Christian  Jost  nicht
abgehalten, oder vielleicht geradewegs angespornt, 2009 seinen
„Hamlet“ in die musikalische Welt zu werfen. Er hat nichts
weniger geschaffen als ein machtvolles Opern-Lamentoso.

Die  Musik  ergießt  sich  in  breitem  Strome,  teils  heftig
aufzuckend  in  facettenreicher  Rhythmisierung,  teil  dunkel
geheimnisvoll raunend. Das Werk, nun in Dortmund zur Premiere
gelangte,  ist  vor  allem  eine  klangliche  Nachzeichnung  von
seelischer  Not.  Der  Komponist  selbst  spricht  von  zwölf
musikdramatischen Tableaux. Jede dieser szenischen Stationen
scheint die Zeit aufhalten zu wollen. Reflexion ist das Gebot
der Stunde.

Im Graben sitzen zwei Orchester, ähnlich besetzt, durch einen
kleinen  Chor  voneinander  getrennt.  Sie  lassen  raumfüllende
Klangflächen aufschimmern, durchzogen von Glissandi, verquickt
mit unruhigen, knalligen Blech- oder Schlagwerkattacken. Jost
verzichtet in der Instrumentierung auf Oboen und Trompeten.
Alles Bukolische und strahlend Helle wird verbannt – herbe
Kost für einen bedeutungsschweren Stoff.

Gleichzeitig enthält sich der Komponist dynamischer Extreme.
Stets steht der lyrische, teils auch sprechende, bisweilen
abenteuerlich  figurative  Gesang  im  Vordergrund.  Mitunter
erinnert  das  an  den  Konversationsstil  Alban  Bergs.  Den
Solisten wird dabei einiges abverlangt. Wie auch den Chören,
die mal geisterhaft polyrhythmisch flüstern, mal als innere
Stimmen  säuseln,  als  Landsknechte  auftrumpfen  oder  als
Trauergemeinde leiden.

https://www.revierpassagen.de/494/wenn-die-zeit-still-steht-opernheld-hamlet-in-dortmund/20110503_1301


Dieser  „Hamlet“,  der  so  viel  Sinn  sucht  und  so  viel  Tod
bringt, leidet und klagt an unter brüchig klassizistischen
Säulen (Bühne: Sebastian Hannak). Regisseur Peter te Nuyl hat
allerdings diesem Purismus der Emotionen mit einem Spiel im
Spiel  einen  Teil  seiner  Kraft  genommen.  Die  Mimen  geben
„Hamlet“,  sagen  teilweise  die  Tableaux  an  –  das  schafft
Brüche, die der Musik nicht entsprechen.Andererseits: Wie te
Nuyl die Personen sich körperlich verklammern lässt, wie er
den Fokus von Hamlet löst, um ihn auf die Gewissensqualen des
Brudermörders Claudius zu fixieren, ist von großer Wirkung.
Dass die Figuren schließlich elisabethanisches Mobiliar aus
Regalen räumen zur Schaffung von Grabstätten, besitzt ganz
eigene Symbolkraft. Doch Jost hatte gewiss nicht im Sinn,
Shakespeare zu demontieren. Diese „Hamlet“-Oper ist vielmehr
spannende Annäherung.

Dortmunds Chefdirigent Jac van Steen hat sich beherzt für die
Aufführung  des  „Hamlet“  eingesetzt.  Unter  seiner  Leitung
wachsen Orchester, Chöre und Solisten über sich hinaus. Mit
Konzentration und Hingabe wird musiziert und gesungen. Maria
Hilmes in der Titelrolle, Bart Driessen (Claudius) oder Fausto
Reinhart  als  Laertes  zeichnen  vielschichtige  Charaktere  –
flexibel in der Stimmführung, spielfreudig, ja ergreifend.

Weitere Aufführungen: 13. und 25. Mai, 3. und 12. Juni

www.theaterdo.de

(Der Artikel ist am 3. Mai in der WAZ erschienen).

http://www.theaterdo.de
http://www.revierpassagen.de/494/wenn-die-zeit-still-steht-opernheld-hamlet-in-dortmund/20110503_1301/hamlet-theater-dortmund


Oper  Dortmund:  Zauber  des
Neuanfangs
geschrieben von Martin Schrahn | 9. Oktober 2023
Nach dem eiligen Weggang der bisherigen Dortmunder Opernchefin
Christine Mielitz will der designierte Nachfolger, Jens-Daniel
Herzog, den Blick des Publikums zu neuen Ufern lenken, weil
doch die alten Gestade kaum noch jemanden hinter dem Ofen
hervorlocken.

Denn dass das Musiktheater, von den tüchtigen Erfolgen des
Balletts einmal abgesehen, oft nur noch zur Hälfte gefüllt
ist,  gehört  längst  zum  kulturpolitischen  Allgemeinwissen.
Mielitz,  mit  großen  Erwartungen  nach  Dortmund  geholt,  hat
darauf  allerdings  nicht  das  alleinige  Recht.  Wer  weiter
zurückblickt, mag sich an John Dew erinnern, der das Publikum
auch  nicht  gerade  in  Scharen  anlocken  konnte  –  um  es
vorsichtig  auszudrücken.

Jens-Daniel  Herzog  will  sich  also  der  Aufgabe  stellen,
verlorenes Vertrauen zurückzugewinnen, die Menschen wieder ans
Haus zu binden. Dabei will er klotzen: Zehn Premieren gibt´s
in der kommenden Saison auf der Opernbühne. Zehn Werke, die
allesamt Bezug nehmen auf den Verlauf der Gattungsgeschichte,
angefangen vom Barock bis hin zum Beginn der Moderne. Das
klingt für sich gesehen nach bunter Beliebigkeit – Herzog
selbst sagt „Oper für alle“. Aber der neue Mann denkt auf fünf
Jahre voraus (so lange währt zunächst einmal sein Vertrag).

Konkret: Richard Wagners „Der fliegende Holländer“ zum Beginn
der Spielzeit ist zugleich Auftakt für eine Wagner-Reihe, über
die Jahre gesehen. Francesco Cavallis „L’Eliogabalo“ eröffnet
eine  barocke  Serie,  in  historischer  Aufführungspraxis.

https://www.revierpassagen.de/270/oper-dortmund-zauber-des-neuanfangs/20110418_2141
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Bellinis „Norma“ steht für Belcanto, Mozarts „Cosi fan tutte“
für die weitere Beschäftigung mit dem Genius, Operette und
Musical  dürfen  nicht  fehlen,  Berthold  Goldschmidts  Rarität
„Beatrice Cenci“ läutet den Moderne-Reigen ein usw.

Das neue Profil der Oper Dortmund muss sich also nicht erst
finden,  es  ist  schon  da.  Die  Historie  gibt  den  Weg  vor.
Spannend bleibt indes, wie sich alles mit Leben füllt, wie
sich ein beinahe komplett neuformiertes, etwa 25 Köpfe starkes
Ensemble, den Aufgaben stellen wird.

Interessant ist aber auch, dass Herzog in Zukunft solch ein
üppiges Premieren-Konvolut beibehalten will. Das funktioniert
indes nur, weil annähernd jede Produktion privat gesponsert
wird.  Zudem  will  man  sie,  nach  einer  gewissen  Laufzeit,
möglichst an andere Häuser verkaufen – sei es gegen Bares oder
im Austausch. Absprachen mit Mannheim, Erfurt oder Kassel gibt
es da bereits, selbst eine Kooperation mit den Schwetzinger
Festspielen hat Herzog auf den Weg gebracht.

Wichtig  aber  ist,  was  dabei  herauskommt.  Wird  man  das
Publikum, über die Phase der Neugier hinaus, halten können
(Christine  Mielitz  ist  nicht  zuletzt  daran  gescheitert)?
Vieles dürfte an Herzogs Außenwirkung hängen. Immerhin: Mit
seinem  Verweis  auf  die  Wagner-Tradition  des  Hauses,  in
Verbindung  mit  dem  Namen  Horst  Fechner,  dem  bis  heute
verehrten ehemaligen General-Intendanten, hat Herzog geschickt
den Blick auf bessere Theaterzeiten gelenkt. Und wer während
der Programmvorstellung genau hingehört hat, wie die anderen
Spartenleiter  schon  jetzt  Herzogs  integrative  Fähigkeiten
lobten,  mag  tatsächlich  an  Aufbruchstimmung  glauben.
Hoffentlich wirkt der Zauber des Anfangs auch noch in ein paar
Monaten.

Das genaue Programm findet sich auf der Homepage des Theaters
unter www.theaterdo.de

http://www.theaterdo.de/


Den  Unmut  erst  am  Schluss
bekunden – Benimm-Experte Uwe
Fenner  über  richtiges
Verhalten  in  Oper,  Theater
und Konzert
geschrieben von Bernd Berke | 9. Oktober 2023
Von Bernd Berke

Dortmund. Einen „Knigge“ für Theater und Oper – gibt es das
überhaupt  noch?  Oder  darf  man  sich  heutzutage  in  allen
Bühnenhäusern ganz leger betragen? Nicht schrankenlos, sagt
der Benimm-Experte Uwe Fenner (65), mit dem die WR gesprochen
hat. Wir protokollieren seine Ratschläge:

Wie sieht die „Kleiderordnung“ für die Oper aus?

Fenner unterscheidet nach Ort und Anlass. In der Münchner
Staatsoper beispielsweise, „wo 90 Prozent der Männer Smoking
tragen“, solle man sich möglichst anpassen. „Ein dunkler Anzug
mit Krawatte ist das Mindeste.“ In anderen Opernhäusern, etwa
in Berlin, seien die Sitten nicht ganz so streng. Doch auch
hier sei ein Anzug ratsam. Faustregel: „Der wahre Gentleman
bewegt sich immer etwas oberhalb des Durchschnitts – aber auch
nicht zu sehr.“ Gleiches gelte für die Dame von Welt.

Und was darf man im Sprechtheater anziehen?

Hier sind die Stil-Maßstäbe sehr viel lockerer. Das Publikum
ist meist jünger als in der Oper, Jeans können statthaft sein.
Aber: „Der Banker in mittleren Jahren, der abends ins Theater

https://www.revierpassagen.de/88088/den-unmut-erst-am-schluss-bekunden-benimm-experte-uwe-fenner-ueber-richtiges-verhalten-in-oper-theater-und-konzert/20080919_2029
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geht, sollte dort den Anzug beibehalten – gelegentlich auch
einmal ohne Krawatte.“

Was ist von tiefen Dekolletés zu halten?

Besonders in der großen Oper sind derlei Einblicke laut Fenner
„durchaus in Ordnung“. Die Grenze liege dort, wo es schamlos
und obszön werde. Angela Merkels seinerzeit viel beredeter
tiefer Ausschnitt in der Oper von Oslo sei durchaus schicklich
gewesen.

Wie verhält es sich mit der Parfümierung?

Die Dame, so Fenner, dürfe getrost mehr auflegen, der Herr
solle dezent vorgehen.

Wie pünktlich sollte man zur Vorstellung erscheinen?

Nicht zu früh im Zuschauerraum sein, sonst muss man nachher
ständig  für  die  Anderen  aufstehen  –  und  das  könnte  denen
womöglich  peinlich  sein.  Fenner:  „Das  ist  überhaupt  eine
Grundregel:  Man  sollte  anderen  Menschen  Peinlichkeiten
ersparen.“ Erst recht aber soll man nicht zu spät kommen.
Falls man einen Platz in der Mitte hat, müssen dann viele
Leute aufstehen. Allgemein gilt: Wer durch eine weitgehend
besetzte Zuschauerreihe geht, soll seinen Mitmenschen dabei
das Gesicht zuwenden. Anders herum betrachtet: „Den Po zur
Bühne.“

Und wenn die Vorstellung schon begonnen hat?

Wer  erst  eintrifft,  wenn  die  Aufführung  läuft,  sollte
möglichst bis zur ersten Pause im Foyer warten oder (wenn die
Logenschließer es zulassen) allenfalls den Zuschauerraum leise
betreten und an der Seite stehen bleiben – sich aber nicht
durch die Reihe quälen.

Wie sieht’s mit Speisen und Getränken aus?

Grundsätzlich nicht im Zuschauerraum. Zum Essen und Trinken



sind die Pausen vorgesehen. Auch Kaugummi sei tabu. Erlaubt
und manchmal sogar wünschenswert: Hustenbonbons.

Was ist vom Tuscheln in der Vorstellung zu halten?

Gar nichts. Fenner: „Meine Meinungen und Mitteilungen sollte
ich bis zur Pause für mich behalten.“ Und wenn man Bekannte
hinten in Reihe 18 grüßen will? Nur vor der Vorstellung: Nicht
rufen,  sondern  winken  –  und  mit  Handzeichen  zur  Pause
verabreden.

Sind Beifall oder Buhrufe auf offener Szene erlaubt?

Im klassischen Konzert gar nicht. Da sollte man warten, bis
das Stück vorüber ist. Also: Nicht zwischen zwei Sätzen einer
Sinfonie jubeln! Anders in der Oper: Dort ist es üblich, nach
einer  bravourösen  Arie  Beifall  zu  spenden.  Etwaigen  Unmut
sollte man immer erst nach Schluss der Aufführung äußern. Wenn
der Vorhang gefallen ist, darf auch gebuht werden. Fenners
extremste Erfahrung: „Einmal hat im Theater eine ältere Dame
neben mir gesessen, die hatte eine Trillerpfeife dabei – und
hat sie benutzt.“

Wann darf man das Theater verlassen?

Nicht  bevor  der  letzte  Beifall  verklungen  ist,  meint  Uwe
Fenner. Es sei eine Unart, sich vorzeitig durch die Reihen
hinauszuzwängen, um rasch die Garderobe oder den Parkplatz zu
erreichen.

Wie geht man im Theater mit Handys um?

Überhaupt  nicht!  Unbedingt  ausschalten!  „Kluge  Intendanten
blenden vor der Aufführung ein Dia oder eine Durchsage ein,
damit niemand das Abschalten vergisst.“

________________________________________________

ZUR PERSON



Stil-Fachmann in Dortmund aufgewachsen

Der Benimm-Experte Uwe Fenner wurde 1943 in Waren/Müritz
(Mecklenburg) geboren.
Er ist Mitinhaber einer Firma für Karriereberatung in
Potsdam, die sich u. a. auch mit Stil- und Benimmfragen
befasst.
Fenner ist in Dortmund aufgewachsen und hat hier sein
Abitur gemacht. In München, Bochum und Münster studierte
er Jura. Zeitweise war er später als Personalberater in
Dortmund tätig.
Internet: www.institut-fuer-stil-und-etikette.de

Mozart,  Goethe  –  und  was
noch?  Die  Statistik  des
Deutschen Bühnenvereins
geschrieben von Bernd Berke | 9. Oktober 2023
Wie oft hebt sich in Deutschland jährlich ein Theatervorhang?
Wie viele einzelne Vorstellungen stehen wohl auf dem Programm?
Fünftausend?  Oder  gar  zehntausend?  Doch  nicht  etwa
zwanzigtausend?

Immer  noch  weit  gefehlt:  Es  sind  über  hunderttausend
Vorstellungen, in Ziffern: 100 000. Diese wahrhaft imposante
Zahl  geht  aus  der  Statistik  hervor,  die  der  Deutsche
Bühnenverein (Köln) in jeder Spielzeit getreulich führt.

Für die Saison 2006/2007 (neuere Zahlen liegen nicht vor)
heißt  das  exakt:  98  712  Vorstellungen  in  Oper  und
Sprechtheater, dazu 3961 Aufführungen im Tanztheater. Macht
insgesamt  102  673  und  hört  sich  nach  Kulturnation  an.
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Inbegriffen  sind  übrigens  alle  Staats-,  Stadt-  und
Landestheater sowie die meisten Privat- und Tourneebühnen mit
eigenen Produktionen. Und tatsächlich gibt es ja kein anderes
Land auf der Welt, das sich so viele Spielstätten leistet.
Immer noch – trotz aller etwaigen Sparmaßnahmen.

Der  Eindruck  einer  immensen  Vielfalt  relativiert  sich
allerdings ein wenig, wenn man sich anschaut, welche Stücke
und Autoren am häufigsten gespielt werden. Es sind sozusagen
stets  die  „üblichen  Verdächtigen“.  Im  Musiktheater  liegt
demnach  erwartungsgemäß  Mozarts  „Zauberflöte“  vorn  (55
Inszenierungen mit fast 350 000 Zuschauern), im Sprechtheater
Goethes „Faust“ (46 Inszenierungen mit etwas über 215 000
Zuschauern).  Keine  Experimente  also.  Das  gute  alte
„Bildungsgut“ rangiert dauerhaft ganz oben. Es schmückt ja
auch seit Generationen ungemein.

Gerade in der Oper ist das Publikum eher gediegen und nicht
mehr so jung an Jahren. Das begünstigt offenbar vorsichtig
abgewogene, geradezu konservative Spielpläne. So kommen gleich
hinter der „Zauberflöte“ diese allzeit gängigen Werke auf die
höchsten  Ränge:  Humperdincks  „Hänsel  und  Gretel“,  Mozarts
„Hochzeit des Figaro“, Bizets „Carmen“, Puccinis „La Bohème“,
Mozarts „Don Giovanni“, Webers „Freischütz“, Puccinis „Tosca“,
Mozarts „Cosi fan tutte“ und Verdis „La Traviata“. Mozart ist
mithin Meister aller Klassen. Er tut ja auch niemandem weh.

Die Tendenz verwundert nicht: Bevorzugt wird das Leichtere,
das  Schwungvolle  bis  Schmissige,  gemieden  hingegen  das
Schwerblütige oder gar Experimentelle. Übrigens taucht auch
ein Gigant wie Richard Wagner (mit „Das Rheingold“) erst auf
Platz 14 auf. Da kann man sich ungefähr vorstellen, welch ein
schwieriger  Balanceakt  es  ist,  mit  dem  Spielplan  das
beharrliche  Publikums-Interesse  zu  bedienen  und  dennoch
gelegentlich Neues zu wagen.

Im  Schauspiel  ist  das  Publikum  tendenziell  jünger  und
wahrscheinlich  etwas  aufgeschlossener.  Dennoch  halten  sich



auch hier die erprobten Klassiker. Hinter dem „Faust“ folgen
Shakespeares „Sommernachtstraum“ und Schillers Ränkespiele in
„Kabale  und  Liebe“.  Die  Reihenfolge  hätte  vor  20  oder  40
Jahren  ähnlich  lauten  können.  Sie  schmeckt  etwas  nach
althergebrachtem  Schulpensum.

Immerhin  verzeichnet  die  Bühnen-Statistik  einen  spürbaren
Anstieg der Ur- und Erstaufführungen. Auch davon zehren die
Theater, es verschafft ihnen zumindest in der Branche einen
guten  Ruf,  wenn  auch  meist  keine  sonderlich  hohen
Zuschauerzahlen. 534 bis dato nicht in Deutschland aufgeführte
Werke kamen jedenfalls neu heraus. Das waren fast 16 Prozent
mehr als in der Spielzeit zuvor. Und vielleicht gibt es ja
irgendwann ein paar Gegenwartsstücke, die in die Spitzengruppe
vorstoßen.

Rainer Fetting sieht in Willy
Brandt  den  aufrechten
Charaktermenschen
geschrieben von Bernd Berke | 9. Oktober 2023
Von Bernd Berke

Dortmund.  Ideale  Ergänzung  zur  mit  Spannung  erwarteten
Uraufführung der Willy-Brandt-Oper „Kniefall in Warschau“: Die
WR  präsentiert  im  Foyer  des  Dortmunder  Opernhauses  eine
Ausstellung von Rainer Fetting.

Der  Künstler  hat  sich  bildnerisch  intensiv  mit  dem  1992
verstorbenen  Altbundeskanzler  befaßt.  Vor  der  ausverkauften
Opern-Premiere (20 Uhr am kommenden Samstag) wird um 18 Uhr
die Schau mit rund 80 Arbeiten eröffnet. Zu sehen ist auch
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eine  kleinere  Vorstudie  zu  jener  Brandt-Skulptur,  die  den
Eingangsbereich der SPD-Parteizentrale in Berlin beherrscht.
Im Kleinformat wirkt Brandt beinahe ein wenig introvertiert
oder zumindest sehr nachdenklich, während die größere Statue
eher den Visionär zeigt.

Zur  erlesenen  Dortmunder  Auswahl  gehören  auch  malerische
Arbeiten zum Themenkreis Brandt, außerdem einige Berlin- und
Mauer-Bilder  sowie  originelle  Variationen  zu  einem  noblen
Thema aus der Kunstgeschichte: Fetting löst Diego Velazquez‘
berühmte „Infantinnen“ aus der Haupt- und Staatsaktion heraus
und stellt sie als Individuen dar.

Rainer Fetting weilte gestern mit seinem Berliner Galeristen
Werner  Tammen  in  Dortmund,  um  die  Anstellung  aufzubauen.
Anschließend  besuchte  er  die  WR-Redaktion.  Fetting:  „Willy
Brandt hat mich schon immer sehr interessiert.“ Allerdings
nicht  in  erster  Linie  als  politische  Figur,  sondern  als
aufrechter Charakter – und als visuelle Aufgabe. Auch hier
also  die  Blickrichtung  aufs  Individuelle,  ein  vorwiegend
emotionaler Zugang. Künstlerisch läßt sich ein solcher Ansatz
nicht reibungslos und glatt umsetzen. Rainer Fettings Brandt-
Figur wirkt denn auch zerklüftet und schrundig.

Natürlich wird der Künstler zur Premiere der Oper kommen. Ohne
die Partitur von Philipp Kochheim zu kennen, verrät Fetting
seine eigene Präferenz: Er würde Willy Brandt am liebsten
Musik  von  den  „Rolling  Stones“  oder  von  Jimi  Hendrix
zugesellen. Und er könnte sich durchaus vorstellen, zu dieser
Oper selbst einmal ein Bühnenbild zu entwerfen.



Stocksteife „Mahagonny“-Oper:
Holzfäller  erscheinen  im
Frack
geschrieben von Bernd Berke | 9. Oktober 2023
Von Bernd Berke

Duisburg. Wer „seinen“ Brecht in- und auswendig zu kennen
glaubte, bekam ihn jetzt wieder einmal überraschend anders
gewendet.

Was vorgestern in der Duisburger Mercatorhalle und gestern im
Festspielhaus Recklinghausen als „Aufstieg und Fall der Stadt
Mahagonny“  firmierte,  war,  was  die  Stimmlage  der
Gesangsdarbietungen angeht, eine eher konventionelle Oper. Als
„Oper“, die freilich die Gattungsgrenzen gesellschaftskritisch
hätte  sprengen  sollen,  hatten  Bert  Brecht  und  Kurt  Weill
„Mahagonny“ in der Tat gedacht.

Beteiligt  waren  das  Kölner  Rundfunkorchester  (Leitung:  Jan
Latham-König),  das  Vokalensembles  der  Staatlichen
Musikhochschule Köln, ein Sprecher und acht Gesangssolisten,
darunter  die  besonders  als  Wagner-Interpretin  bekannt
gewordene  Anja  Silja  als  Hure  „Jenny“.  Harald  Banter
produzierte im Rahmen des Rheinischen Musikfests ’85 für den
WDR,  Regle  führte  Adolf  Dresen.  Übermenschliche
Regieanstrengungen waren freilich kaum vonnöten, handelte es
sich doch um eine konzertante Aufführung ohne Bühnenbild und
gespielte Handlung.

Musikalisch war das zweifellos aller Ehren wert und selbst für
orthodoxe Brecht-Enthusiasten zumindest interessant, weil so
ganz  anders  als  in  der  Song-Tradition  umgesetzt.  Die
Geschichte mit den Holzfällern aus Alaska, die in der Stadt
Mahagonny  ein  himmlisch-höllisches  Genußparadies  vorfinden
(einzige Todsünde ist es dort, kein Geld zu haben, sonst ist
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„alles erlaubt“), von zwangsläufig stocksteifen Akteuren in
Fräcken  vortragen  zu  lassen,  wirkt  aber  doch  reichlich
seltsam. Im Vordergrund standen ganz eindeutig die schönen
Klänge, kaum einmal ein distanziertes „Vorzeigen“ des Textes
im Sinne Brechts.

Ohne  szenische  Elemente  wirkte  die  Aufführung  über  lange
Strecken  blutarm  und  „ausgedünnt“.  Hier  eine  hilflos
unterstreichende Geste der Solisten, dort ein paar aufgesetzte
Gags  (heftige  Betätigung  einer  Windmaschine,  horrender
Pistolenknall)  sowie  Diaprojektionen  können  das  fehlende
Drumherum lediglich vage herbeizitieren.

Am Sonntag, 9. Juni, strahlt der WDR die Produktion von 20.15
bis 23 Uhr in seinem 3. Hörfunkprogramm aus.


