
Wässeriger  Humor-Transfer:
Gilbert & Sullivans „Piraten
von  Penzance“  als  biederer
Operetten-Jux
geschrieben von Werner Häußner | 17. Januar 2022

Joslyn Rechter als Queen Elizabeth in der Wuppertaler
Inszenierung von Gilbert & Sullivans „The Pirates of
Penzance“. (Foto: Jens Großmann)

In der englischen Architektur gibt es seit dem 18. Jahrhundert
die sogenannten follies, exzentrische, aber nutzlose Bauwerke.
Sie ziehen den Blick auf sich und werfen Fragen auf, die sie
nie beantworten.

Als eine solche „folly“ in musikalischer Form ließe sich auch
William Schwenck Gilberts „The Pirates of Penzance“ begreifen:
Literarisch perfekt gezirkelter Nonsens, kongenial in Musik
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gefasst von Arthur Sullivan. Eine der schimmernden Perlen des
musikalischen Unterhaltungstheaters, deren Glanz auch nach 140
Jahren noch nicht ermattet ist.

Wer  Gilbert  &  Sullivans  „Piraten“  mit  gesundem
Menschenverstand  oder  gar  Maßstäben  dramatischer  Logik
auslotet, wird sich unausweichlich vermessen. So etwas gibt es
im  imaginären  Penzance  von  1879  nicht.  Das  Städtchen  in
Cornwall, damals schon direkt von London Paddington aus mit
dem  Zug  erreichbar  und  entsprechend  touristisch  geflutet,
verdankt nicht zuletzt dem ziselierten Unsinn der Operette
seinen Ruf.

Was also anfangen mit einem 21jährigen Jungpiraten, der wegen
seines schwerhörigen Kinderfräuleins statt zum „pilot“ (Lotse)
zum „pirate“ ausgebildet wird und diesen Irrtum als „Sklave
der Pflicht“ geduldig durchzieht? Was will uns ein „modellhaft
moderner“  Generalmajor  sagen,  der  sich  auf  nächtlichem
Friedhof  wegen  einer  Sünde  gegen  seine  mit  einem  neuen
Landsitz zusammen eingekauften Ahnen grämt? Und was sollen
Piraten, die das hehre Prinzip pflegen, jedes Waisenkind von
ihrem  blutrünstigen  Geschäft  zu  verschonen,  daher  beim
Stichwort „orphan“ in friedliche Starre verfallen und folglich
erfolglos bleiben?

Nur das Gelächter löst alle Fragen



Großes  Pech,  mit  Pflichtgefühl  getragen:  Frederic
(Sangmin  Jeon)  wird  durch  einen  Hörfehler  seines
Kindermädchens  Ruth  (Joslyn  Rechter)  statt  ein
ehrenwerter Lotse („pilot“) ein anrüchiger Pirat. In der
deutschen  Version  kommt  er  statt  auf  eine  „Privat“-
Schule in die Lehre als „Pirat“. (Foto: Jens Großmann)

Die Lösung könnte dem Vorbild der „folly“ in der Architektur
entsprechen: Man nehme das Bauwerk ernst und stelle es in die
Landschaft, „als ob“ es seriös gemeint sei. Nur so bietet es
dem Fragenden Grund zum Anstoß und erlöst die Ratlosigkeit
durch Gelächter. Bei der Wuppertaler Premiere der „Piraten von
Penzance“ ist das nicht gelungen – und das liegt nicht am
spezifischen englischen Humor; sondern daran, dass Regisseur
Cusch  Jung  aus  dem  Material  von  Gilbert  &  Sullivan  einen
biederen Klamauk formt, der – wie in seinen Arbeiten an der
Musikalischen  Komödie  Leipzig  zu  besichtigen  –  mit  der
deutsch-österreichischen  Operette  vielleicht  gerade  noch
funktioniert, mit dem grotesk aufgezäumten Blödsinn der Briten
aber  ebenso  wenig  fertig  wird  wie  mit  der  Ironie  Jacques
Offenbachs.



Dabei haben die Piraten auf der düster-dunstigen Bühne von
Beate  Zoff  in  ihren  an  die  „Pirates  of  the  Caribbean“
erinnernden Kostümen zunächst einen fulminanten Auftritt. Aber
schon  die  dauerkreischende  Töchterschar  des  Generalmajors
gleitet ab in die Niederungen der Konfektionskomik, die sich
dann – begleitet von stummen Nichtreaktionen der Zuschauer –
auch in der Charakterzeichnung der Figuren durchsetzt. Ob der
von  seinem  unbedingten  Pflichtgefühl  gebeutelte
Piratenlehrling Frederic, der allzu trottelige Generalmajor,
die  kaum  mehr  als  weinerliche  Gouvernante  Ruth  oder  der
reaktionsarme Polizeisergeant mit seiner in hübschen weißen
Gamaschen  tanzenden  Bobby-Truppe:  Sie  alle  überwinden  die
komisch  intendierte,  aber  nur  harmlose  Vordergründigkeit
nicht.

Die Queen als rosa Übermutter der Nation

Es ist hoch anzuerkennen, wenn ein Regisseur Operette erzählen
möchte, ohne sie mit gezwungener Konzept-Gewalt zu verbiegen.
Aber gerade bei satirischen, mit zeitgenössischen Anspielungen
operierenden  Werken  bedarf  es  einer  Übersetzung.  Die  1879
gesellschaftlich  selbstverständlichen  Voraussetzungen  wären,
soll  der  Humor  gerettet  werden,  in  treffenden  aktuellen
Analogien  neu  zu  lesen.  Cusch  Jung  ist  das  nur  am  Ende
geglückt: Gilbert & Sullivan huldigen im Finale mit einer
absurden Wendung der damaligen Übermutter der Nation, Queen
Victoria. Sie zitieren damit den längst überholten Operntrick
vom „deus ex machina“ und nehmen schlitzohrig aufs Korn, wie
die Monarchie ideologisch zur Überbrückung kaum vereinbarer
Gegensätze eingesetzt wurde. Die quietschrosa Elizabeth II.,
die Jung auftreten lässt, setzt diese Aspekte gegenwärtig und
sorgt  überdies  mit  putzigen  Anspielungen  für  die  längst
fälligen Lacher. Dass die Piraten einem Einfall gelangweilter,
blaublütiger Oberhaus-Mitglieder entstammen, geht allerdings
im Geflöte der Bühnen-Queen (Joslyn Rechter) beinahe unter.
Ein „höchst kurioses Paradox“.



So viele hübsche Mädchen auf einmal! Da werden auch
hartgesottene Seeräuber schwach (Opernchor der Bühnen
Wuppertal). (Foto: Jens Großmann)

Musikalisch hat der ehrgeizige Arthur Sullivan, der eigentlich
lieber ein seriöser Opernkomponist geworden wäre (und auch
solche  Versuche  hinterlassen  hat),  melodischen  Esprit  und
solides  Handwerk  zu  bieten.  Er  operiert  vergnüglich  mit
rhythmischem Elan á la Auber und Offenbach, lässt die kurzen
Noten mit den Silben der Wörter stolpern, was eine adäquate
deutsche Übersetzung des englischen Textes ziemlich unmöglich
macht, treibt das „very model of a modern major-general“ mit
seinen rhythmisch ratternden Worthackschnitzeln nach der Art
italienischer Plapperarien in ein aberwitziges Tempo. Bei den
lyrischen Szenen mit ihrer geschmeidig-schmeichelnden Melodik
denkt man an die leuchtende Transparenz eines Adolphe Adam,
aber auch an Mendelssohn und an den leider vergessenen Erfolg
„The Bohemian Girl“ des Iren Michael William Balfe.

Herzerweichender Belcanto und trocken gestricheltes Staccato

Johannes Witt und das Sinfonieorchester Wuppertal setzen das



alles  ansprechend  und  adrett  um,  finden  den  Ton  der
herzerweichenden Pseudo-Dramatik aus der Belcanto-Oper ebenso
wie  trocken  hingestrichelte  Staccato-Passagen.  Warum  aber
ausgerechnet die Ouvertüre ein Kürzungsopfer werden musste –
der schräge Piraten-Marsch wird so zur musikalischen Fußnote –
und  wozu  man  eine  Bearbeitung  (von  William  Shaw)  spielt,
erschließt sich nicht.

Die Solisten tun sich manchmal schwer, denn auch in der neuen
deutschen Übersetzung von Inge Greiffenhagen und Bettina von
Leoprechting sind die Wortsalven nicht einfacher abzufeuern
als im englischen Original. Überraschend gut macht das Sangmin
Jeon, der als Frederic sein naives Pflichtbewusstsein auch mit
einem klaren und präsenten Tenor unterstreichen kann. Simon
Stricker hat als Generalmajor eine komische Paraderolle, die
er aber als bommelmütziger Trottel eher nach bieder deutscher
als nach hintergründig englischer Art ausgestalten muss.

Ralitsa Ralinova ist als Mabel die stimmlich am prominentesten
ausgestattete unter den Töchtern des hohen Offiziers: Während
die Damen des Chores allerliebst übers Wetter schnattern, darf
sie ihrem auserwählten Frederic amouröse Avancen in leuchtend
lyrischen Kantilenen entgegenbringen. Sebastian Campione ist
ein  mit  Bart  wie  Stimme  eindrucksvoll  ausgestatteter
Piratenkönig, der mit Yisae Choi als Polizeisergeant keinen
ernsthaften  Gegenspieler  hat.  Oleh  Lebedyev  (Samuel)  und
Joslyn Rechter als altersdiskriminierte Ruth mit vergeblichen
erotischen Erwartungen an ihren Schützling Frederic hätten in
der  entsprechenden  Regie  sicher  noch  einiges  an  Potential
zuzulegen. Am Ende überwog der Eindruck, dass der Transfer von
Humor aus der Musikalischen Komödie Leipzig, wo die Produktion
2016  Premiere  hatte,  ins  Tal  der  Wupper  so  recht  nicht
geklappt  hat.  An  Gilbert  &  Sullivans  „folly“,  das  sei
versichert,  liegt`s  nicht!

Weitere Vorstellungen: 6. Februar, 19. März, 29. April, 14.
Mai,  12.  und  25.  Juni  2022.  Info:
https://www.oper-wuppertal.de/oper/programm/detailansicht-auff



uehrung/auffuehrung/14-05-2022-die-piraten/

„Bist Du’s, lachendes Glück?“
– Vor 150 Jahren wurde der
Operettenschöpfer Franz Lehár
geboren
geschrieben von Werner Häußner | 17. Januar 2022
„Dein ist mein ganzes Herz! Wo Du nicht bist, kann ich nicht
sein.  So  wie  die  Blume  welkt,  wenn  sie  nicht  küsst  der
Sonnenschein …“.

Der Tenor Richard Tauber hat diesem Lied aus „Das Land des
Lächelns“ zum Welterfolg verholfen. Der Komponist war vorher
schon in den Olymp der Operette aufgenommen worden: 1929, als
die  Liebesgeschichte  eines  chinesischen  Prinzen  und  einer
jungen  Wiener  Dame  der  besten  Gesellschaft  im  Berliner
Metropol-Theater uraufgeführt wurde, hatte Franz Lehár schon
über 25 Jahre lang einen Erfolg an den anderen gereiht.

Wer  kennt  sie  nicht,  die  unsterblichen  Titel  seiner
verführerischen,  ins  Ohr  gehenden  Erfindungen?  Das  „Vilja-
Lied“ aus der „Lustigen Witwe“, Lehárs 1905 uraufgeführtem
erstem Welterfolg? „Bist Du’s, lachendes Glück“ aus dem 1909
im  Theater  an  der  Wien  erstmals  gegebenen  „Graf  von
Luxemburg“. „Hör‘ ich Cymbalklänge“ aus der „Zigeunerliebe“
von 1910, einer „romantischen“ Operette, in der Lehár die
melancholische Melodik seiner ungarischen Heimat in farbige
Klänge und verwegene Harmonien verwandelt. Und dazu noch das
„Wolgalied“ aus „Der Zarewitsch“, mit dem sich Richard Tauber
und seine Nachfolger an Weltstadt- und Provinzbühnen in die
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Herzen des Publikums geschmachtet haben.

Vielsprachiger Bürger der Donaumonarchie

Heute liegt Komárom, wo der Lehár Ferencz am 30. April 1870
geboren wurde, in der Slowakei. Vor 150 Jahren gehörte das
heutige Komárno zu Ungarn, aber in der Habsburgermonarchie
waren  Grenzen  noch  nicht  so  wichtig.  Der  Vater  war
Kapellmeister im Infanterieregiment Nr. 50 der k.u.k.-Armee,
die Familie stammt aus Mährisch-Schlesien. Franz sprach zu
Hause  Ungarisch,  beherrschte  Tschechisch  und  eignete  sich
Deutsch und Italienisch an.

Der Vater achtet auf frühen Unterricht in allen möglichen
Instrumenten. Schon als Zwölfjähriger kommt Franz aufs Prager
Konservatorium und studiert bei den besten Lehrern der Zeit,
Anton Bennewitz und Joseph Förster, später heimlich bei dem
renommierten  Opernkomponisten  Zdenĕk  Fibich.  Antonín  Dvořák
rät ihm, sich aufs Komponieren zu verlegen. Als „vorzüglicher
Orchester- und Solo-Spieler“ auf der Violine bekommt er mit
Achtzehn  nach  der  „Austritts-Prüfung“  eine  Stelle  in
Elberfeld-Barmen (Wuppertal). Dort bildet er sich „deutlichere
Begriffe“ vom Theater und begeistert sich für Wagners Opern
und  eine  blonde  Sopranistin.  Eine  Stelle  in  des  Vaters
Regiment  lockt  ihn  weg:  Er  bricht  seinen  Vertrag  und
verschwindet nach Wien. Dreizehn Jahre lang sollte er in sechs
Regimentern der Doppelmonarchie dienen, in dieser Zeit auch
Lieder und Tanzmusik schreiben und mit Märschen wie „Jetzt
geht’s los“ oder „Wiener Humor“ bekannt werden.

Erste Oper in Leipzig

Lehárs Laufbahn als Theaterkomponist beginnt mit einer Oper:
„Kukuška“, eine tragische russische Liebesgeschichte auf das
Libretto eines Korvettenkapitäns, bleibt bei der Uraufführung
in Leipzig 1896 nicht ohne Erfolg. Der reicht nicht, um dem
jungen  Mann  den  Weg  zum  freien  Komponisten  zu  ebnen.  Das
schafft erst der bis heute berühmte Walzer „Gold und Silber“:



Franz Lehár wird Theaterkapellmeister am Theater an der Wien
und schreibt gleich zwei Operetten: „Wiener Frauen“ für den
Star Alexander Girardi und „Der Rastelbinder“ für das Wiener
Carltheater. Letztere wird ein Riesenerfolg; Léhar ist in der
Welt der wiedererstehenden Wiener Operette plötzlich ein Star.
Die  volkstümlichen  Weisen,  humorvollen  Märsche  und  mal
wienerisch, mal slowakisch eingefärbten Melodien kommen an.
„Jetzt, liebe Mutter, bin ich glücklich und frei!“, schreibt
er nach Hause.

Drei  Jahre  später  festigt  er  seinen  Erfolg  1905  mit  der
„Lustigen Witwe“, die ihn international berühmt macht: „Lippen
schweigen,  `s  flüstern  Geigen:  Hab‘  mich  lieb!“  wird  in
England und Amerika, China und Japan gesungen. Über eine halbe
Million Aufführungen erlebt die Operette in hundert Jahren.
Lehár traf unbewusst den Ton der Zeit und sagt von sich: „Mit
der ‚Lustigen Witwe‘ hatte ich meinen Stil gefunden.“ Die
Presse rühmt die „beste Operettenmusik, die wir je hatten“:
Lehár erweitert die Klangpalette des Orchesters, baut Tänze in
modernen Rhythmen ein und schafft Melodien zum Mitsingen, die
im  Ohr  bleiben.  Felix  Salten,  Erfinder  von  „Bambi“  und
vermutlich  auch  von  Josefine  Mutzenbacher,  hört  in  der
Operette  die  modernen  Empfindungen  tönen.  Sie  wird  als
„Manifestation des Zeitgeistes“ gefeiert. Bis heute ist sie
ein  Lieblingsobjekt  mehr  oder  weniger  gelingender  Regie-
Ambitionen.

Der Weg zur romantischen Operette

Lehárs Stil sollte sich freilich noch wandeln und nicht nur zu
Erfolgen führen: „Der Sterngucker“ auf ein Libretto des später
so bedeutenden Fritz Löhner-Beda war 1916 ein Misserfolg. Auch
„Die gelbe Jacke“ von 1923 wird erst in der Umarbeitung zum
„Land des Lächelns“ ein Hit. Die mit Richard Tauber gedrehte
Kinoversion von 1930 war der erste international erfolgreiche
deutsche Tonfilm.



Atmosphärisch dicht: Die erste Szene von Franz Lehárs
„Das  Land  des  Lächelns“  am  Aalto-Theater  Essen.  Die
Bühne ist von Lukas Kretschmer. Foto: Bettina Stöß.

Das China-Drama zeigt exemplarisch, in welche Richtung sich
Franz Lehár in seinen späten Jahren orientierte: Er rückt
näher an die Oper. Seine „romantischen Operetten“ verzichten
auf Modetänze wie Shimmy oder Foxtrott. Am Ende steht kein
Happy End, sondern tragischer Verzicht nach dem kurzen Rausch
eines gesellschaftlich unmöglichen Glücks. „Der Zarewitsch“,
„Paganini“ oder „Giuditta“ – mit der Lehár 1934 endlich seine
ersehnte Premiere an der Wiener Staatsoper bekommt – gehören
diesem heute als sentimental empfundenen und kaum mehr auf der
Bühne zu erlebenden Genre an. Im Dritten Reich laviert sich
Lehár  auch  wegen  seiner  jüdischen  Frau  Sophie  durch  die
Zeiten; für seine jüdischen Librettisten wie den in Auschwitz
erschlagenen Fritz Löhner-Beda hat er allem Anschein nach wohl
nichts getan. 1948 stirbt er als kranker Mann in seiner Villa
in Bad Ischl, die heute als Museum zu besichtigen ist. Dass
Hitler die „Lustige Witwe“ zu seiner Lieblingsoperette erkoren
hatte, dazu konnte er nichts.



Wegen der Corona-Pandemie fallen nicht nur die Feierlichkeiten
zu Lehárs Geburtstag aus. Es kann derzeit auch keine seiner
Operetten auf der Bühne gespielt werden, etwa am Aalto-Theater
in Essen, wo „Land des Lächelns“ auf dem Spielplan gestanden
hätte. Das Lehár-Festival in Bad Ischl hat zwar seltsamerweise
keine Operette seines prominenten Namensgebers im Programm,
kündigt aber unverdrossen für 14. August 2020 die Uraufführung
einer  musikalischen  Lebensgeschichte  mit  den  „berühmtesten
Hits“ von Lehár an, gestaltet von Jenny W. Gregor. Auch eine
Ausstellung mit Fotos von Lehárs „Leibfotografen“ Hugo Hofer
wird angekündigt. Und ob die Bühne Baden (bei Wien) ab 31.
Juli Lehárs Operette „Die blaue Mazur“ in der Sommerarena
bringen kann, ist noch nicht entschieden.

Weitaus  mehr  als  Barcarole
und Can Can: Ein Blick auf
das  Offenbach-Jubiläumsjahr
2019
geschrieben von Werner Häußner | 17. Januar 2022
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Jacques  Offenbach  um  das  Jahr  1870,
Reproduktion  Rheinisches  Bildarchiv
Köln

Jacques  Offenbach  ist  kein  Unbekannter:  Wer  jemals  die
Barcarole aus „Hoffmanns Erzählungen“ gehört hat – und sei es
nur als Werbe-Untermalung – wird die träumerisch-irisierende
Melodie nie mehr vergessen. Wer nur einmal den Sog des Cancan
aus „Orpheus in der Unterwelt“ gespürt hat, wird die Beine nie
mehr ruhig bekommen.

Und dennoch: In seinem 200. Geburtsjahr 2019 ist der Kölner
„Judenpursch“, der in Paris eine märchenhafte Karriere gemacht
hat und nach dem deutsch-französischen Krieg von 1870/71 unter
vielen  Anfeindungen  einen  Absturz  erleiden  musste,  als



Komponist immer noch lückenhaft erschlossen, als Mensch oft
nur als Klischeefigur präsent und in seiner Wirkungsgeschichte
in längst nicht allen Aspekten beleuchtet. Von seinen zwischen
gut  100  bis  140  geschätzten  Werken  für  die  Bühne  sind
höchstens zehn Prozent hin und wieder präsent, für viele gäbe
es nicht einmal Noten- oder gar Aufführungsmaterial.

Motto des Festjahres in Köln: „Yes, we cancan“

Mit einem groß angelegten Festjahr will die Stadt Köln ihren
wohl  bedeutendsten  musikalischen  Sohn  neu  ins  Bewusstsein
rücken. Zahlreiche Partner bringen Mittel und Know-how ein,
allen  voran  die  Kölner  Offenbach-Gesellschaft,  das  Land
Nordrhein-Westfalen, Förderer aus der Wirtschaft, den Medien
und der Kultur – und auch die Katholische Kirche. „Yes, we
cancan“,  ist  das  Motto  des  Jahres,  das  den  „Erfinder  der
Operette“ endlich als einen der großen Komponisten des 19.
Jahrhunderts öffentlich wirksam machen will.

Das tut not: Denn während etwa
Richard  Wagner  omnipräsent  auf
der Bühne und in der Literatur
ist, Werk und Person in nahezu
allen Details ausgeleuchtet und
kontrovers  diskutiert  sind,
während  sich  Gioachino  Rossini
weltweit und immer mehr auch im
deutschen  Sprachraum  steigenden
Interesses  erfreuen  kann,
während  Giacomo  Meyerbeers
epochemachende  Opern  gerade  in

aufregenden Inszenierungen neu entdeckt werden, steckt eine
umfassende Offenbach-Rezeption noch in den Anfängen.

Auch die seit 20 Jahren beim Verlag Boosey & Hawkes laufende
monumentale Offenbach- Edition Jean-Christophe Kecks änderte
das nur zeitweise und in einigen prominenten Fällen. Noch bis
vor kurzem gab es Theater, die selbst Offenbachs Hauptwerk
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„Les  Contes  d’Hoffmann“  und  seine  bahnbrechenden  Operetten
nach  altem,  heutigen  kritischen  Standards  nicht  genügendem
Material spielten.

Sein Musiktheater war für das Hier und Jetzt gedacht

Das hat vielfältige Gründe: Offenbach verstand sich nicht, wie
Wagner,  als  Schöpfer  überzeitlich  gültiger  Werke,  sondern
produzierte für sein Hier und Jetzt, für die Gesellschaft des
französischen Zweiten Kaiserreichs. Sein Stern sank nach dem
deutsch-französischen  Krieg  von  1870/71,  nach  dem  er  in
Frankreich  wie  in  seinem  Heimatland  Deutschland
gesellschaftlich  angefeindet  wurde  und  den  zunehmenden
Antisemitismus zu spüren bekam.

Offenbach  konzipierte  sein  Musiktheater  neu,  setzte  auf
märchenhafte,  opulent  ausgestattete  Féerien.  Seine
zeitaktuellen, satirischen Werke hatten ihre große Zeit hinter
sich. Spätere Generationen konnten nichts mehr damit anfangen.
Die Kritik konzentrierte sich im Schatten Wagners auf die
angeblich  „seichte“  Musik  und  übte  sich  in  moralischer
Empörung.

Die großen Erfolgsoperetten degenerierten zu harmlos-heiteren
Vergnügungen. Nationalismus und Antisemitismus als treibende
Kräfte  sorgten  dafür,  dass  gerade  die  politisch-satirische
Seite seines Œuvres, die schon zu seinen Lebzeiten von der
Zensur klein gehalten wurde, auf den Bühnen kaum eine Chance
mehr hatte.

In alle Winde verstreutes Material

Dass  „Orpheus  in  der  Unterwelt“  oder  „Pariser  Leben“  als
relativ viel gespielte Werke nicht nur burleske Parodien der
versunkenen  Antike  oder  einer  historisch  gewordenen
Gesellschaft sind, sondern aufmüpfiges Potenzial haben, wurde
zwar  seit  den  siebziger  Jahren  wieder  entdeckt.  Aber  die
Nach-68er-Kultur  suchte  sich  andere  Ausdruckswege  als
ausgerechnet  Operetten.



So erfreute sich Offenbach zwar eines gewissen Respekts, der
sich aber – so jedenfalls in der Erinnerung – nicht in Zahl
und Qualität der Aufführungen niederschlug. Dazu kommt die
Abwertung der Gattung Operette in den letzten Jahrzehnten, die
zwar  vor  allem  dem  –  seit  der  Nazizeit  geförderten  –
sentimentalen Genre galt, aber dafür sorgte, dass die Sparte
des unterhaltsamen Musiktheaters an den meisten Theatern auf
eine oder zwei Produktionen pro Spielzeit schrumpfte, wenn sie
nicht ganz aufgegeben wurde, und die spezialisierten Ensembles
verschwanden.  Und  ein  Problem  ist  auch  die  archivalische
Überlieferung: Das Material ist in alle Winde verstreut, nicht
zugänglich oder überhaupt nicht bekannt.

Das Problem mit der Aktualisierung

Zu ihrer Zeit waren Jacques Offenbachs Operetten – präziser
ist der Begriff der opéra bouffe – topaktuell. Deswegen klappt
es mit der Modernisierung meistens nicht. Zwischen laschem
Historismus  und  bemühter  Zeitgenossenschaft  führt  eine
tückische  Straße  geradewegs  in  Belanglosigkeit,  glitschig
gepflastert  mit  groben  Gags  oder  völlig  überdreht  in  den
Klamauk abdriftend. Offenbach zu inszenieren gehört in die
Königsklasse  des  Regiehandwerks,  und  an  Figuren  wie  der
Großherzogin von Gerolstein mit ihrer zweifelhaften Entourage
oder  König  Bobèche  („Barbe-bleue“)  in  den  Gedärmen  seiner
Macht scheitern Regisseure unter Umständen erbärmlicher als an
Parsifal oder Elektra.



Derzeit  in  Hagen  im  Spielplan:  Jacques  Offenbachs
„Pariser Leben“. Die Regie von Holger Potocki lässt das
nostalgische  Paris  nur  noch  als  Zitat  zu.  Veronika
Haller und Kenneth Mattice als Ehepaar Gondremarck in
der Aufführung in Hagen. Foto: Klaus Lefebvre

Christoph Marthaler hat in Basel an „La Grande-Duchesse de
Gérolstein“ vorgeführt, was es heißt, die Figuren Offenbachs
in ihren ambivalenten Charakteren ernst zu nehmen, ohne Humor,
Ironie und Parodie zu verraten. Und auch an kleineren Theater
gelingt der eine oder andere Offenbach-Abend, etwa jüngst in
Hagen, wo Holger Potocki in „Pariser Leben“ jede Form von
Historismus meidet und das damals aktuelle, heute historisch-
nostalgisch verklärte Paris nur als sanft ironisches Zitat
zulässt.

Der „Sittenverderber“ aus dem frivolen Paris

Inzwischen passé sind die Argumente gegen den Meister des
satirischen  Humors,  wie  sie  nicht  zuletzt  in  kirchlichen
Kreisen  lange  vorgebracht  wurden:  Offenbach  als
„Sittenverderber“ stand für ruchloses Treiben auf (und wie

https://www.revierpassagen.de/tag/pariser-leben


geargwöhnt  hinter)  der  Bühne,  für  verdammenswerte  sexuelle
Freizügigkeit,  für  das  Verderben  einer  für  unschuldig
gehaltenen Jugend. Dazu hat Manuela Jahrmärker unter dem Titel
„Vom  Sittenverderber  zum  ewig  klassischen  Komponisten“  in
einem lesenswerten Band von Rainer Franke über „Offenbach und
die  Schauplätze  seines  Musiktheaters“  zahlreiche  Quellen
gesammelt, die nicht nur das christliche Milieu betreffen.

Offenbach ist in seinem völlig säkularen Musiktheater in der
Tat ein Komponist der Moderne. Aber über allen moralischen
Verdikten wurde übersehen, wofür seine beißende Kritik steht:
Er  entlarvt  die  moralische  Heuchelei,  das  Bemänteln  von
Machtwille,  Gier,  narzisstischer  Egozentrik  oder  eiskaltem
ökonomischem oder politischem Kalkül mit „höheren“ Werten. Er
führt Machthaber und ihre subalternen Schmarotzer vor, die
Staat und Gesellschaft, Regeln und Gesetze nur als Mittel
verstehen, mit denen sie sich Macht oder Lust verschaffen. Der
Jupiter  in  „Orphée  aux  Ènfers“  ist  eben  kein  drollig
parodierter antiker Gott, sondern ein Scheusal, das selbst die
– moralisch nicht weniger fragwürdigen – Stützen seiner Macht
gegen sich aufbringt.

Dass Offenbach in den wenigen stillen, sentimentalen Momenten
die  Sehnsucht  seiner  Figuren  nach  einer  wahrhaftigen,
menschlichen  Welt  durchschimmern  lässt,  in  der  vielleicht
sogar echte Liebe möglich sei, gibt seinen Operetten einen
zutiefst  humanen  Zug  und  lässt,  was  seine  Kritiker  meist
übersehen  haben,  in  der  Verderbtheit  seiner  Welten  die
„Sehnsucht  nach  dem  Heil“  durchscheinen  –  nur  eben  viel
menschlicher als bei Wagner.

Entdeckungen auf den Spielplänen der Opernhäuser

Der Blick auf die Spielpläne der Opernhäuser bis Juli 2019
zeigt noch wenig von dem innovativen Impuls, den sich Kenner
und  Liebhaber  Offenbachs  vom  Jubiläumsjahr  erhoffen.  Der
Opern-Klassiker  „Les  Contes  d’Hoffmann“  steht  sowieso  im
internationalen Repertoire – so von Buenos Aires über Peking,



Moskau und Wrocław bis Neapel, in Deutschland in Gera und
Karlsruhe. Aber seine erst in jüngerer Zeit wiederentdeckte
Oper  „Les  Fées  du  Rhin“  („Die  Rheinnixen“)  wird  derzeit
lediglich  in  Biel-Solothurn,  sein  „Fantasio“  nur  in
Montpellier und Eindhoven (ab Mai 2019, geplant ist auch ein
Gastspiel in Köln) gespielt.

Die nie veröffentlichte, erst jüngst von Jean-Christophe Keck
wiederentdeckte  und  publizierte  köstliche  Polit-Satire
„Barkouf“ – ein Hund regiert als Vizekönig im indischen Lahore
–  erlebte  im  Dezember  2018  Strasbourg  ihre  moderne
Erstaufführung und wird 2019/20 in Köln zu sehen sein. Und in
Hannover treibt in einer weiteren bissigen Satire auf unfähige
Herrscher und korrupte Cliquen „Le Roi Carotte“ sein Unwesen.

Seltenes kündigen auch die Pariser Bühnen an: das Théâtre des
Champs-Elysées  „Maître  Peronilla“  und  die  Opéra  Comique
„Madame Favart“. Und mit Hilfe des Palazzetto Bru Zane, einem
Zentrum  für  die  Erforschung  und  Wiederentdeckung  der
romantischen  französischen  Oper,  führt  das  Théâtre  Marigny
unter dem Titel „Bouffes Bru Zane“ von Januar bis Juni eine
Serie von einaktigen Werken der opéra-bouffe auf.

Von der „Prinzessin von Trapezunt“ bis zum regierenden Hund
„Barkouf“

Nur  in  Würzburg  bis  April
und ab Mai 2019 in Hamburg
wird  im  deutschsprachigen
Raum  derzeit  Offenbachs

https://www.revierpassagen.de/81679/gemuese-an-die-macht-hannover-laeutet-das-offenbach-jahr-2019-mit-einer-koestlichen-polit-satire-ein/20181125_1349
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Erfolgsoperette  „La  Belle
Hélène“  gespielt.  In
Alexandra  Burgstallers
Ausstattung  ist  die  fern
gerückte  Antike  nur  noch
dekorative  Assoziation.
Foto:  Nik  Schölzel

In Deutschland zeigt das rührige Theater Hildesheim ab 3. März
2019 „Die Prinzessin von Trapezunt“. Andere beschränken sich
bisher auf das, was von Offenbach in den Spielplänen überlebt
hat: „Die Großherzogin von Gerolstein“ (Aachen, Halle, Köln),
„Die  schöne  Helena“  (Hamburg,  Würzburg),  „Pariser  Leben“
(Hagen,  Trier)  und  „Orpheus  in  der  Unterwelt“  (Bielefeld,
Krefeld-Mönchengladbach, Mannheim, Oldenburg).

In Köln umfasst die Liste der Veranstaltungen in nächster Zeit
eine  Podiumsdiskussion  am  22.  Januar  im  Domforum  mit  dem
Kölner PresseClub und dem Katholischen Bildungswerk, bei der
das  deutsch-französische  Verhältnis  im  europäischen  Kontext
thematisiert wird. Das Institut Français in Köln eröffnet am
25. Januar eine Veranstaltungsreihe zum Offenbach-Jahr mit dem
jungen Kölner Ensemble VivazzA. Das Konzert stellt Offenbach
in den Kontext der Musik seiner Zeit.

„Divertissementchen“ zur Karnevalszeit

Ein  Riesenspaß  dürfte  ab  2.  Februar  „Offenbach  –  ein
Divertissementchen“  der  Oper  Köln  werden,  das  die
Karnevalszeit bis 5. März mit schmissiger Musik und Ballett-
Choreografien auf die übliche Kölner Weise ausfüllen wird. Am
16.  März  nimmt  die  Kammeroper  Köln  ihre  Produktion  von
„Orpheus in der Unterwelt“ wieder auf. Am 9. Juni feiert dann
„La Grande-Duchesse de Gérolstein“ ihre Premiere in der Oper
Köln. Ab 17. Juni zeigt die Volksbühne am Rudolfplatz in Köln
zwei  der  hintersinnig-amüsanten  Einakter:  „Die  Insel
Tulipatan“ und „Salon Pitzelberger“. Und ab 19. Juni stehen
Leben und Werk Offenbachs im Zentrum eines Symposions der

https://www.yeswecancan.koeln/veranstaltungen


Hochschule für Musik und Tanz in Köln.

Info: https://www.yeswecancan.koeln/veranstaltungen

Die Säulen der Macht: Franz
Lehárs  „Das  Land  des
Lächelns“ wird in Hagen ernst
genommen
geschrieben von Werner Häußner | 17. Januar 2022

Maskenhaft  starr  die
Menschen und die Tradition:
China  im  Bühnenbild  der
Hagener  Neuinszenierung  von
Franz Lehárs „Das Land des
Lächelns“.  Foto:  Klaus
Lefebvre

Säulen stehen für Macht, für Festigkeit, für ewige Werte.
Sigfried E. Mayer stellt sie in das imperiale Wien; zwischen
ihnen entwickelt sich die schwärmerische Liebe zwischen Lisa
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und Sou-Chong. Sie ragen aber auch im zweiten Teil in die
Bühnenhöhe, wenn sich in China die Tragödie dieser Beziehung
ereignet. In beiden Ländern stützen steinerne Grundsätze die
Gesellschaft. Unverrückbar für Individuen wie die gebildete,
persönlichkeitsbewusste  Feldmarschallstochter;  unbeweglich
auch trotz seiner politischen Macht für den selbstbewussten,
reformbereiten  chinesischen  Prinzen.  Ein  einfaches,  aber
sprechendes Bild, das Mayer für die Neuinszenierung der Franz-
Lehár-Operette „Das Land des Lächelns“ in Hagen entworfen hat.

Keine  Chance  also,  die  Schranken  auf  Dauer  zu  überwinden
zwischen dem alten Europa und dem noch älteren China. Der
greise  Offizier  im  unmerklich  sich  auflösenden  k.u.k-
Vielvölkerstaat  –  Werner  Hahn  ist  der  arg  plebejische
Marschall – hat zwar keine Chance mehr, seiner emanzipierten
Tochter Widerstand zu leisten. Aber umso eiserner ist die
Faust, mit der Onkel Tschang – Rainer Zaun in traditionellem
Gewand  und  undurchdringlicher  Miene  –  das  fernöstliche
Riesenreich zusammenhält und seinen Neffen in die Bahn der
Tradition zwingt.

In Roland Hüves Inszenierung zieht sich die psychische Fessel
unnachsichtig zu. Den Ausweg finden die flotte Prinzessin Mi
und der unbekümmerte Leutnant Gustl: Sie schlüpfen unter dem
Gewicht von Herkommen und Staatsräson durch: „Ich liebe Dich
und Du liebst mich, und da liegt alles drin.“

Nicht weniger erstarrt – die
Gesellschaft  des  alten

http://www.theaterhagen.de/veranstaltung/das_land_des_laechelns_711/0/show/Play/


Europa. Szene aus dem ersten
Akt der Lehár-Operette „Das
Land  des  Lächelns“.  Foto:
Klaus Lefebvre

Maria  Klier  holt  die  Tennis  spielende  Mi  heraus  aus  der
putzigen Soubrettensphäre. Da leidet ein junges Mädchen, das
etwas  verstanden  hat  vom  Eigenwert  des  Individuums,  von
persönlicher Liebe, von der seelisch mörderischen Folge eines
hohlen Traditionalismus. Sie äußert bare Verzweiflung, wenn
sie in ihren „Zig-Zig“-Rufen den Schmerz aussichtsloser Liebe
über  kulturelle  Grenzen  hinweg  hinausschluchzt.  Aber  sie
entdeckt  den  Fluchtweg,  der  dem  „hohen“  Paar  verschlossen
bleibt. Mit ihrem Leutnant – Richard van Gemert lässt das
Tenorbuffo-Klischee weitgehend hinter sich – ist sie auch der
sängerische Pluspunkt der Hagener Aufführung.

Am Rollenporträt liegt es nicht, dass Veronika Haller als Lisa
nicht zur Gänze überzeugt: eine elegante Erscheinung im Frack,
eine Frau die weiß, was sie will, kein naiver Schwarmkopf aus
der Wiener Oberschicht. Aber Haller kann das technische Niveau
für ihre anspruchsvolle Gesangspartie nicht garantieren. Nach
wunderschön verhaltenem Beginn wird ihr Sopran immer steifer
und  härter,  in  der  Höhe  kalt  und  forciert,  im  Legato
uneinheitlich  und  unfrei.

Die  Macht  der  Tradition
verkörpert  Onkel  Tschang
(Rainer Zaun). Gegen sie hat



Sou-Chong  (Kejia  Xiong)
keine  Chance.  Foto:  Klaus
Lefebvre

Für den Prinzen aus dem Reich der Mitte kann Hagen mit einem
chinesischen  Sänger  aufwarten:  Kejia  Xiong  artikuliert
ausgezeichnet,  aber  der  Tenor  hat  keinen  Schmelz  im
gequetschten  Timbre,  trifft  die  Intonation  zu  oft  nur
ungefähr. Bei Verena Grammel reicht ein Satz, mit dem sie als
Tante  Hardegg  die  ganze  verknöcherte  Welt  der  alten
europäischen  Monarchie  vergegenwärtigt  –  so  bringt  man
Nebenrollen ein.

Mit dem Philharmonischen Orchester Hagen waltet Mihhail Gerts
über  den  Lehár-Klang.  Er  hat  2014  den  „Deutschen
Operettenpreis für junge Dirigenten“ gewonnen. Die zu klobigen
Anfangstakte und das etwas schwerfällige Tempo überwindet er
schnell, muss aber immer wieder nach einer flüssig-eleganten
Phrasierung suchen. „Von Apfelblüten einen Kranz“ lässt er arg
verschleppen. Im ersten Finale am chinesischen Hof macht der
estnische  Dirigent  mit  majestätischem  Aplomb  deutlich,  wo
Lehár wohl auf die drei Jahre vorher uraufgeführte – und schon
im  Juli  1926  in  Dresden  nach  Deutschland  gekommene  –
„Turandot“  Giacomo  Puccinis  geschielt  haben  mag.  In  der
Zeremonie der „gelben Jacke“ (so hieß die erste Version der
Operette) trumpfen Chor (Wolfgang Müller-Salow) und Orchester
beeindruckend wuchtig auf.

Doch  dabei  bleibt  es  nicht:  Das  Orchester  arbeitet  immer
wieder schöne instrumentale Details heraus. Alfonso Palencias
Choreografie  unterstreicht,  wie  die  Gesellschaften
funktionieren: in Wien mit hohler militärischer Mechanik, in
Peking  in  ritualisierten  Bewegungen  maskenhaft-unheimlicher
Gestalten.

Man verlässt das Theater Hagen voller Hochachtung für eine
ernsthafte Auseinandersetzung mit Franz Lehárs viel gespieltem
Meisterwerk und voller Trauer, dass solche Leistungen seit



Jahren von einer Kulturpolitik, die diese Bezeichnung nicht
verdient,  ignoriert  und  finanziell  immer  weiter  ausgehöhlt
werden.

Nächste Vorstellungen am 31.12.2015, 8. und 20.1.2016. Karten:
Tel.: (0 23 31) 207 32 18. Weitere Infos: www.theaterhagen.de

Heldentenor  auf
Operettenkurs:  Jonas
Kaufmanns  Debüt  im
Konzerthaus Dortmund
geschrieben von Martin Schrahn | 17. Januar 2022

Jonas  Kaufmann.  Foto:
GregorHohenberg/SonyClassica
l

Es  ist  sein  Debüt.  Doch  Jonas  Kaufmann  kommt  nicht  als
strahlender  Wagner-Held  oder  schmachtender  Verdi-Tenor.
Vielmehr bedient er hier, im Dortmunder Konzerthaus, das Fach
der Nostalgie. Mit Arien des oft totgesagten Genres Operette
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und  mit  Filmschlagern  der  Jahre  1905  bis  1934,  allesamt
bekannte Evergreens und deshalb so recht nach dem Geschmack
des Publikums im prallvollen Saal.

Kaufmann braucht keine Aufwärmphase. „Freunde, das Leben ist
lebenswert“ schmettert er uns gleich zu Beginn entgegen, als
gelte es, nicht Lehár, sondern Gustav Mahlers „Lied von der
Erde“ zu interpretieren. Die kraftvollen Höhen seiner Stimme,
die er gewissermaßen aus der Hüfte feuert, leuchten in allem
Glanz. Das überrascht umso mehr, weil der Sänger doch ein
ausgesprochen baritonal gefärbtes Timbre hat.

Doch für Kaufmann ist das kein Problem. Ohne Ansatz singt er
die tenoralen Höhepunkte heraus. Andererseits weiß der Sänger
die  dunklen  Farben  weidlich  für  sich  zu  nutzen,  sei  es
markant, etwa in Richard Taubers „Du bist die Welt für mich“,
oder als balsamische Grundierung, wie in Lehárs „Gern hab ich
die Frau’n geküsst“. Dass er hin und wieder kleine Schluchzer
einbaut, ist eine verzeihliche Manier.

Gleichwohl bleiben Fragen. Die nach der dynamischen Balance
etwa, weil das Münchner Rundfunkorchester und Dirigent Jochen
Rieder  es  nicht  nur  bei  Ouvertüren  und  Zwischenspielen
ordentlich  krachen  lassen,  sondern  auch  den  Sänger  gern
zudecken.  Kaufmanns  schönstes  Legato  und  gewissenhafteste
Diktion garantieren deshalb nur bedingt Textverständlichkeit.

Daraus aber ergibt sich die Frage nach der  Authentizität.
Denn  oft  fehlt  diesen  Operettenschmankerln  Leichtigkeit,
Charme,  Esprit.  Und  wenn  Kaufmann  die  in  vielen  Stücken
geforderten,  halblauten  Höhen  ausmalt,  wirkt  die  Stimme
bisweilen angeraut. Ein Heldentenor, der sich offenbar nicht
ganz wohlfühlt im neu gewählten Genre.

Plötzlich aber geschieht Außerordentliches: Die Ouvertüre zu
Lehárs „Land des Lächelns“ leuchtet beim Spiel des Münchner
Orchesters in schönsten Farben, die Dynamik ist ausgewogen,
der Klang transparent. Und wenn dann Jonas Kaufmann „Dein ist



mein  ganzes  Herz“  zelebriert  und  eben  mit  allem  Herzblut
beschwörend  heraussingt,  ist  das  Publikum  ganz  aus  dem
Häuschen. Und die Operette – ja, sie lebt.

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

Operette am Rande: Eindrücke
von  einer  vernachlässigten
Gattung  aus  Hagen  und
Wuppertal
geschrieben von Werner Häußner | 17. Januar 2022

Mondän:  Banu  Böke
als  Rosalinde  in
der  Wuppertaler
„Fledermaus“.  Foto
Uwe Stratmann

Operette  –  einst  die  Brot-  und  Butter-Gattung  deutscher
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Stadttheater, ist an vielen Häusern weit in den Hintergrund
getreten. Operetten-Ensembles mit ihren Diven, Liebhabern und
Komikern gibt es nicht mehr. Das Repertoire, so man überhaupt
noch  davon  sprechen  kann,  ist  auf  ein  paar  Titel
zusammengeschrumpft. Dramaturgen-Fantasie glänzt meist durch
Abwesenheit.

Man müsste nur bei Volker Klotz nachsehen – doch trotz dessen
flammenden Plädoyers für die Gattung bleibt es bei diversen
Fledermäusen, Lustigen Witwen und Csárdásfürstinnen. Dazu hin
und wieder missverstandener Offenbach oder eine Galoppade des
weißen Röss’l.

Wer  etwas  anderes  kennenlernen  will,  muss  etwa  nach  Gera
fahren, wo bald wieder die Operette des Kubaners Moїses Simons
„Du bist ich“ als exotische Ausgrabung gezeigt wird. Oder nach
Ulm, wo sich jemand erinnert hat, dass Franz Lehár nicht nur
„Das Land des Lächelns“ musikalisch bereist, sondern auch eine
Goethe-Operette namens „Friederike“ hinterlassen hat. In der
Rhein-Ruhr-Region  dagegen  sieht  es  (nicht  nur)  in  dieser
Spielzeit blässlich aus. Lediglich Aachen zeigt mit Offenbachs
„Die Banditen“ ab 8. Juni 2014 eine witzig-spritzige Rarität;
auch Münster besinnt sich mit den „Piraten von Penzance“ ab
29.  März  2014  auf  das  komische  Potenzial  des  jüdischen
Franzosen aus Köln.

Während etwa in Essen seit geraumer Zeit Fehlanzeige zu melden
ist, kümmern sich kleine und klein gesparte Häuser noch um die
Sparte der unterhaltsamen musikalischen Lustbarkeiten. Deren
Renaissance steht dennoch keineswegs an, auch wenn sich ein
Barrie Kosky an der Komischen Oper intensiver um das leichte
Metier kümmern will. In Hagen hatte Paul Burkhards zwischen
„silberner“  Operette  und  Singspiel  stehende  Spätblüte  „Das
Feuerwerk“  Premiere.  In  Wuppertal  setzt  Intendant  Johannes
Weigand  auf  den  allüberall  totinszenierten  Klassiker  „Die
Fledermaus“:  Eine  Auswahl,  die  sicher  nicht  für  die
künstlerische  Auffrischung  einer  vernachlässigten  Gattung
steht.

https://www.baerenreiter.com/en/search/product/?artNo=BVK1596
http://www.theater-aachen.de/index.php?page=detail_event&id_event_date=11565995


„Fledermaus“ in Wuppertal: Sichere Pointen ohne Brechstangen-
Lustigkeit

Dabei ist Weigand alles andere als die bequeme Bedienung eines
bräsigen Publikums vorzuwerfen: In der letzten Spielzeit etwa
landete Wuppertal mit Wolfgang Fortners „Bluthochzeit“ eine
der besten Opernproduktionen in Nordrhein-Westfalen. Und aus
Eduard  Künnekes  „Glücklicher  Reise“  zauberte  Weigand  eine
leichthändige, mit lässigem Sentiment gewürzte Petitesse – ein
Glücksfall für die Operette. Die neue „Fledermaus“ nimmt er
leicht,  aber  nicht  leichtfertig:  eine  konzentrierte
Personenführung, pointensicher, aber nicht kalauernd, heiter,
aber  ohne  die  peinliche  Brechstangen-Lustigkeit,  die  dem
musikalischen Flattertier oft szenisch Flügel machen soll.

„Champagner  hat’s
verschuldet“: Szene aus der
Wuppertaler  „Fledermaus“.
Foto Uwe Stratmann

Der Bühne von Moritz Nitsche merkt man das Krisenprodukt an.
Zwar  funktioniert  die  Idee:  Die  beschränkte,  scheinmondän
tapezierte Enge von Eisensteins Salon wird in der Kellerkammer
des  „fidelen  Gefängnisses“  von  Etablissementsdirektor  Frank
wieder aufgegriffen. Aber dem Fest der Prinzen Orlofsky, das
im Freien im barock gestutzten Park eines Palais‘ stattfindet,
fehlt  großzügiger  Luxus,  wie  ihn  der  Hausherr  zu  leben
vorgibt. Der ist einmal kein anämischer Jüngling, sondern ein
blonder,  fetter  Wohlstandsrusse,  dreist,  aber  ohne



Melancholie. Joslyn Rechter übertreibt’s mit dem Akzent, singt
aber mit sicherem Wohllaut.

Dramolett  im  Hause
Eisenstein:  Rosalinde  (Banu
Böke),  Alfred  (Christian
Sturm) und das unglückliche
Stubenmadl  Adele  (Elena
Fink). Foto Uwe Stratmann

Zwischen Klavier und Kanapee baut sich das Dramolett auf, als
der frühere (und vielleicht eigentliche?) Liebhaber der jetzo
verehelichten  Frau  von  Eisenstein  (Christian  Sturm)
arienschmetternd  wieder  auftaucht.  Banu  Böke  als  Rosalinde
steckt  ihm  geschickt  durchs  offene  Fenster  die  dienlichen
Hinweise auf das bevorstehende Einsitzen des Gatten. Wie wir
wissen, ist es ein Abschied auf Zeit.

Man trifft sich wieder auf dem Feste: Kay Stiefermann als
schwerstimmiger, grisettengieriger Eisenstein, nicht mit dem
eleganten  Konversationston  alten  Adels,  sondern  dem
schmierigen  Imitat  des  Emporkömmlings;  Banu  Böke  als
ungarische  Gräfin  in  einer  grandiosen  roten  Robe  Judith
Fischers, leider in ihrem „Csárdás“ nicht frei und ohne Anflug
von maliziöser Doppelbödigkeit. Und Adele – Elena Fink – mit
leicht geträllerten Couplets ohne den nur an einer Stelle
passenden  stubenmadeltypischen  Quietscher,  obwohl  sie  mit
ihrer  „Schwester  Ida“  (Annika  Boos)  als  erst  „angehende“
Künstlerin  firmiert.  Als  solche  muss  sie  sich  stimmlich



keineswegs  verstecken,  und  nicht  nur  Olaf  Haye  als  Frank
findet Gefallen an dem feschen Geschöpf.

Für den flotten Fluss der Ohrwürmer sorgen die Wuppertaler
Sinfoniker  unter  Florian  Frannek,  der  schon  die  Ouvertüre
leicht und plastisch ausformt, manchmal aber vergisst, dass in
Wien das Metrum etwas lasziver schwingt als im Rest der Welt.
Gregor Henze versucht als Frosch erst gar nicht, die schwer
erreichbaren Wiener Originale wie Josef Meinrad, Otto Schenk
oder Helmut Lohner zu imitieren. Er macht aus der Rolle einen
böhmischen  „Froschek“  und  durchbricht  mit  schräg-trockenem
Humor die Phalanx der alten Kalauer. – Eine sauber inszenierte
„Fledermaus“, gestaltet mit solidem Regie-Handwerk, das heute
nicht mehr selbstverständlich ist.

„Das Feuerwerk“ in Hagen: Dosierte Komik im Spießer-Heim

Auch  Nicola  Glück  bringt  für  ihre  Hagener  „Feuerwerk“-
Inszenierung ein glückliches Händchen für Tempo und dosierte
Bühnen-Komik mit. Denn die Verwandtschaft, die da in ein ach
so  trautes  Heim  einbricht,  um  dem  60.  Geburtstag  des
Patriarchen  beizuwohnen,  verführt  schnell  zum  Überzeichnen:
Onkel  Fritz  (Christoph  Scheeben)  und  Tante  Berta  (Verena
Grammel)  babbeln  irgendwie  fränkisch-bayrisch-provinziell;
Onkel Gustav (Richard van Gemert) und Tante Paula (Marilyn
Bennett) kämpfen seit den Verlobungsküssen bereits mit einem
pränatal angelegten Hustenreiz des Gatten. Und der an Länge
wie Breite gewaltige Onkel Heinrich (Orlando Mason) genießt
mit seiner aufgeputzten Lisa (Veronika Haller) sichtbar die
Genüsse des entstehenden Wirtschaftswunderlandes.



Onkel  und  Tante  …  Die
Versammlung der Spießer ist
bereit  für  die
Geburtstagsfeier.  Foto:
Stefan  Kühle

Pia Oertel hat sich für einen liebevollen Kostüm-Rückblick
entschieden, der schon in der Entstehungszeit des Stücks 1950
nostalgisch  gewirkt  hätte:  Wir  befinden  uns  ja  in  einem
Haushalt, in dem die Uhren seit der Kaiserzeit offenbar nur
noch stark verlangsamt ticken. Auch die Maske unter Ronald
Bomius  hat  Erkleckliches  geleistet,  um  die  Illusion  zu
perfektionieren.

Paul Burkhards liebenswürdiges Singspiel lebt nicht nur vom
unvergänglichen Schlager „O mein Papa“. Schon der Auftritt der
resoluten  Köchin  hat  komödiantische  Qualitäten.  Kristine
Larissa Funkhauser, einmal nicht die dicke drollige, sondern
eine knackig kecke Küchenoberaufseherin, bringt ihn mit Lust
über die Rampe. Die sentimentale Verwandtschaftshymne „Ja, an
so nem Tag“ ist so genüsslich verlogen, dass sich sogar der
Jubilar (Werner Hahn) irgendwann nur noch mit Spießen aus dem
Käse-Igel  ruhig  stellen  kann.  Und  Onkel  Gustavs  Husten-
Ballade,  von  Richard  van  Gemert  mit  leidenden  Anfällen
vorgetragen, sorgt endgültig für heitere Laune beim Publikum.

Aufbruch in eine selbstbestimmte Welt

Das Ganze könnte man als gefällige, angestaubte Harmlosigkeit
beiseitelegen, ginge es nur um ein wenig Slapstick und die



sentimentale Story von den zwei jungen Leuten, denen die Alten
mit ihren erstarrten Traditionen wieder einmal im Weg stehen.
Paul  Burkhard  findet  gefühlvolle  Leichtigkeit  in  seinem
Schlager für Anna. Maria Klier auf der Schaukel singt „Heut‘
hab‘ ich Flügel…“ und wirkt dabei ganz entzückend: ein Kind an
der  Schwelle  zum  Teenie-Mädchen  der  fünfziger  Jahre.  Und
Gärtner  Robert  (Benjamin  Hoffmann)  ist  der  passende  nette
Junge für die gemeinsamen Träume vom lebenslangen Verliebtsein
– so lange, bis das schwarze Schaf der Familie die Feier
sprengt und mit dem Duft der Manege eine fremde, faszinierende
Welt in die pastellfarbene Spießigkeit einbrechen lässt.

Dem  Charme  Idunas  erlegen:
Die  Onkelriege  und  die
Artistin  (Ruth  Ohlmann).
Foto:  Stefan  Kühle

Pia  Oertels  sanft  überstilisierte  Arena  bürgerlicher
Zickereien verwandelt sich mit ein paar Lichtgirlanden zum
Zirkus – und nicht nur die kleine Anna erliegt dem Charme der
Manege und ihres charismatischen Direktors Alexander Obolski
(Rolf A. Scheider). Der hat mit der französischen Artistin
Iduna  (Ruth  Ohlmann)  eine  faszinierende  Frau  und  liebende
Gattin mitgebracht. Ihre Ausstrahlung bringt die dünne Kruste
wohlanständiger Gesittung – zumindest bei den drei Onkels –
widerstandslos  zum  Brechen.  Zum  Entsetzen  der  darin
beharrlicheren Damen, die in der Zirkusluft zu krallenbewehrt
fauchenden Bestien mutieren.



Zauber der Manege:
Carola Casselly in
einer
atemberaubenden
Nummer.  Foto:
Stefan  Kühle

Erik  Charell,  der  alte  Fuchs  des  Berliner
Unterhaltungstheaters,  hat  in  seinem  Plot  noch  etwas  mehr
verborgen. Es ist nicht nur der Show-Effekt des Zirkusrunds,
den die Hagener Inszenierung mit Artisten vom Zirkus Jonny
Casselly vergnüglich ausbreitet. Die glitzernde Welt stellt
die  Selbstverständlichkeit  des  biederen  Bürgerhaushalts  auf
die  Probe.  Für  Anna  ein  Grund,  endlich  einmal  nicht  mehr
„vernünftig“ zu sein und den Aufbruch in eine selbstbestimmte
Zukunft zu wagen. Dass sie den Weg letztendlich nicht geht,
ist kein zagender Rückzug in die Welt ihrer Eltern, sondern
einer  Erkenntnis  geschuldet:  Iduna  öffnet  dem  Mädchen  den
Blick darauf, wie brüchig der Glanz, wie einsam das Leben in
der Zirkusluft sein kann. Und ermöglicht ihr damit, sich zu
entscheiden, statt aus dem Impuls der Bezauberung zu handeln.

Dieser  Prozess  einer  Selbstvergewisserung  macht  das  Stück
heute noch aufführenswert – abgesehen von der Fülle charmanter
Musik, die Paul Burkhard für das „Feuerwerk“ eingefallen ist.
Steffen Müller-Gabriel lässt die Hagener Orchestermusiker oft



zu dick auftragen, da hilft auch die misslungene Verstärkung
nicht,  die  etwa  Dagmar  Hesses  (Mutter)  Stimme  verzerrt,
Scheiders Obolski mit polterndem Vibrato dominieren lässt und
der  Iduna  Ruth  Ohlmanns  ein  ältlich-heiseres  Vibrato
aufdrückt.  So  bleibt  der  musikalische  Eindruck  dieser
sympathischen Produktion am Stadttheater Hagen leider unnötig
getrübt.

Zwischen  Popularität  und
Wagnis – der neue Spielplan
des Dortmunder Theaters
geschrieben von Martin Schrahn | 17. Januar 2022

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
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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
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
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.

http://www.revierpassagen.de/17836/zwischen-popularitat-und-wagnis-der-neue-spielplan-des-dortmunder-theaters/20130523_2131/5092_don_carlo_09


Der  neue
Chefdirigent
Gabriel  Feltz.
Foto:  Stadt
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.

http://www.revierpassagen.de/17836/zwischen-popularitat-und-wagnis-der-neue-spielplan-des-dortmunder-theaters/20130523_2131/feltzfoto-2


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,
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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
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

Warnung für Wagnerianer: „Die
lustigen  Nibelungen“
treiben’s bunt in Krefeld
geschrieben von Werner Häußner | 17. Januar 2022
Da hängen sie, die hohen und höchsten Herrschaften, die Heroen
des  Geistes  und  der  Kunst:  Cosima  Wagner  und  Wilhelm  der
Zwote, bespeerter Wotan und behelmte Walküren. Die Bildparade
des deutschnationalen Salons vor hundert Jahren. Halt, nicht
ganz: Der Sänger Jonas Kaufmann passt da nicht ganz rein. Oder
doch? Als Verehrungsobjekt der Wagnerianer anno 2012? Hinrich
Horstkotte hat sich in seinem Bühnenbild zur Operette „Die
lustigen  Nibelungen“  in  Krefeld  diesen  Seitenhieb  nicht
verkneifen können. Und damit augenzwinkernd angedeutet, dass
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wir  vielleicht  so  weit  gar  nicht  entfernt  sind  von
irrationalen psychologischen Determinierungen, wie sie vor 100
Jahren  unsere  Urgroßväter  auf  den  unseligen  Pfad  in  die
Katastrophe Europas gleiten ließen.

Ein Element der wilhelminischen Gesellschaftsideologie war die
Ersatzreligion, deren Gottesdienstzeiten mit den Anfangszeiten
von Wagners Werken in den Opernhäusern zusammenfielen. Ein
anderes  kennen  wir  noch  aus  dem  Stichwort  der
„Nibelungentreue“.  Dass  es  mit  dieser  „Treue“  in  der
meuchelnden Horde der sagenhaften Urzeitanrainer des Rheins
nicht  weit  her  war,  kann  jeder  in  den  mittelalterlichen
Großwerken der deutschen Literatur nachlesen. Die einäugige
Reduktion der Stoffe um Kriemhild, Gunther und Dietrich von
Bern, wie sie das deutsche Großbürgertum gemeinsam mit Adel
und Militär des Deutschen Kaiserreichs betrieb, ließ einen
Herrn  mit  dem  Pseudo-Namen  „Rideamus“  –  bürgerlich:  Fritz
Oliven – zur satirischen Feder und einen anderen Herrn namens
Oscar Straus zu Notenblättern greifen.

Heraus kam 1904 am Wiener Carl-Theater und kurz darauf in
Berlin ein Skandal: die Operette „Die lustigen Nibelungen“.
Nicht nur die Wagnerianer, nein, der Deutsche an sich war
empört!  Die  heiligsten  Werte  des  Reiches  in  Schmutz  und
Schande! Die kritischen Reaktionen auf das Werk haben ob ihrer
polemischen,  unfreiwillig  komischen  Substanz  heute  noch
ähnlich hohen Unterhaltungswert wie die Operette. Und die kam,
mit  beträchtlichem  Erfolg,  jetzt  am  Theater  Krefeld  zur
Aufführung.



Träger  teutonischer  Tugend:
Die "Nibelungen" in Krefeld.
Foto: Matthias Stutte

Ja, da hängen die Träger teutonischer Tugend an der Wand. Und
davor versammelt sich die illustre Gesellschaft am Hofe zu
Burgund.  König  Gunther  und  seine  Eltern,  Kriemhild,  die
„minnige“  Maid  und  der  „grimme“  Onkel  Hagen,  Volker  und
Giselher, die Recken. Sie sind ratlos, denn Gunther hat in
einem Anfall von Selbstüberschätzung ein Weib gefordert, das
ihm körperlich hoffnungslos überlegen ist: Brunhild heißt die
isenländische  Turandot,  die  bisher  noch  jeden  Freier  nach
Walhall befördert hat.

Nun hat Gunther alles andere als Lust, seinen Vorgängern in
das germanische Kriegerparadies zu folgen. Man sinnt auf Hilfe
– und besinnt sich auf Siegfried aus den Niederlanden, einen
erfolgreichen Unternehmer im Drachentöten, reich, stark und
vor allem unverwundbar. Bis auf eine kleine Stelle, die einst
beim  abhärtenden  Drachenblutbad  von  einem  zufällig
herabsegelndem  Lindenblatt  abgedeckt  ward.  So  naht  das
Verhängnis, denn: „Von vorne, da ist er ganz von Horne“, aber
„von hinten kann man ihn überwinden.“
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Der Kampf: Gunter hat wenig
Chancen  gegen  die  wilde
Brunhild!  Foto:  Matthias
Stutte

Die bitterböse Persiflage von Oscar Straus – gar nicht zu
verwechseln mit dem „Fledermaus“-Autor Johann Strauß – wurde
von  Hinrich  Horstkotte  2011  am  Theater  Mönchengladbach  in
Szene gesetzt und wirkt jetzt bei ihrer Übernahme in Krefeld
als  unterhaltsame  Satire  auf  die  verlogenen  Werte  einer
Gesellschaft,  der  es  im  Grunde  nur  um  Geld,  Gold  und
Aktienkurse geht. Nicht weit entfernt vom Heute also, das sich
von der wilhelminischen Gesellschaft insofern unterscheidet,
als man sich nicht mehr die Mühe macht, mit vorgetäuschten
Werten  Gier  und  Geldgeilheit  zu  ummanteln,  sondern  diese
ungeniert selbst zu Werten erklärt.

Horstkotte bedient sich aus der Fülle kennzeichnender Chiffren
des Zeitgeistes: Fellröcke und Farbenbänder, Pickelhaube und
Biertönnchen, Wotanhelm und Walkürenbrünne. Der gleißnerische
Zauber  der  Montur  und  der  faulig  schimmernde  Schein
„werkgerechter“  Wagner-Inszenierungen  mischen  sich  zu  einem
Mix, der ebenso skurril ist wie uns die Weltanschauung von
damals vorkommt. Auch wenn er seine Figuren manchmal zu viel
zappeln lässt: Die Wirkung ist in höchstem Maße heiter.

Dazu  tritt  die  Musik  von  Oskar  Straus,  mit  Verve  und
Stilgefühl  dirigiert  von  dem  jungen  Österreicher  Andreas
Fellner. Er findet die Tonlage zwischen martialischem Marsch
und süffisantem Walzer. Klar, dass die protzige Burgunder-
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Hymne  in  der  Ouvertüre  als  mächtige  Fuge  beginnt,  dann
freilich  ratlos  im  hohlen  Pathos  endet,  um  von  einem
Weber’schen  Cello-Solo  abgelöst  zu  werden.  Wir  wollen  ja
Gefühl zeigen!

Straus setzt auch auf unregelmäßige Perioden und Texte, die
nach  Art  des  britischen  Duos  Gilbert  &  Sullivan  komisch-
geschwätzig ins Metrum der Musik gezwungen werden. „Lohengrin“
wird zitiert, wenn sich die Braut im Gemach für den Gemahl
bereitet.  Straus  kennt  die  musikalischen  Wagner-Epigonen
seiner  Zeit  genau  und  setzt  ihre  trivialpathetische  Musik
scheinbar todernst ein, bevor sich wieder alles in frivole
Galopps  oder  Walzer  auflöst.  Ein  musikalische  Spaß,  mit
leichter Feder hingezaubert, und heute noch sehr amüsierlich.

Die Darsteller geben in Krefeld ihr Bestes: Markus Heinrich
erlegt  als  Siegfried  mit  den  putzigen  Pflegedrachenkindern
Titzel und Tatzel die muskelprotzende und stimmstarke Brunhild
(Janet Bartolova) sozusagen mit dem kleinen Finger. Mama Ute
als kauzige Mischung aus Göttin und Großbürgerdame mit Cosima-
Nase (Eva Maria Günschmann) und Gatte Dankwart in schimmerndem
Militärflitter (Hayk Dèinyan) haben ihre liebe Not mit ihrem
hasenherzigen Sohn Gunther, einer dürren, weinerlichen Latte
(Rafael Bruck) von perfektem Nicht-Format.

Rochus Triebs, der Held Volker, offenbar ein alter Urning,
dreht  in  Flaus  und  Fell  linkische  Pirouetten;  der  andere
Recke,  Giselher,  ist  praktischerweise  gleich  eine
Travestierolle. Debra Hays erzwitschert sich als Krimhild Bett
und  Börse  des  schwerreichen  Siegfried,  lenkt  die
Herzensergießungen  aber  schnell  um,  als  die  Aktien  des
Drachentöters fallen. Und dass ein gebratener Vogel (Gabriela
Kuhn)  Insider-Tipps  zum  Aktienhandel  gibt,  macht  ihn  als
Maskottchen für eine Rating-Agentur geeignet.

Matthias Wipprich ist der bassgewaltige Onkel Hagen mit wildem
Vollbart, aber vom Wuchse alles andere als ein Recke. Wem
Operetten sonst zu flach oder zu sentimental vorkommen, der



könnte an den zweieinhalb Stunden höheren Blödsinns in Krefeld
seine helle Freude haben; wer Operette liebt, kommt mit Humor
und Hits auf seine Kosten. Nur der Wagnerianer sei gewarnt:
Respekt  vor  des  Meisters  Stoffen  wird  er  nicht  erwarten
dürfen!


