
Vortrag statt Drama: Debussys
„Pelléas  et  Mélisande“  bei
den  „Tagen  Alter  Musik“  in
Herne
geschrieben von Werner Häußner | 17. November 2019
Opern-Uraufführungen haben mitunter eine lange Vorgeschichte:
Komponisten  besprechen  die  ersten  Entwürfe  mit  Freunden,
führen  Teile  im  privaten  Kreis  auf,  stellen  Auszüge  der
Öffentlichkeit vor. Manche Werke, wie etwa die „Tage“ von
Karlheinz  Stockhausens  „Licht“-Zyklus,  wurden  überhaupt
abschnittweise uraufgeführt.

Roger Padullés (Pelléas), Lore Binon (Mélisande) und
Pierre-Yves  Pruvot  (Golaud)  bei  der  Aufführung  von
Claude Debussys Oper in der Fassung von Marius Constant
in Herne. Foto: WDR/Thomas Kost

Bei Claude Debussys „Pelléas et Mélisande“ wissen wir, dass in
den  beinahe  zehn  Jahren,  in  denen  der  Komponist  um  die
musikalische Form des Stoffes von Maurice Maeterlinck rang,
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immer wieder Teile im privaten Kreis erklangen. Die „Tage
Alter Musik“ in Herne versuchten, diese intime Form für das
Heute  einzuholen:  Das  Festival  öffnete  mit  den  1992
entstandenen „Pelléas-Impressionen“ des Debussy-Kenners Marius
Constant einen experimentellen Blick auf die Musik, die gerade
durch den Eindruck des „Unfertigen“ – statt des Orchesters
tragen nur zwei Klaviere die Aufführung – in die Tiefe der
Absichten Debussys hineinreichen möchte.

Denn  entgegen  landläufiger  Meinungen  war  der  Klang  des
Orchesters  für  Debussy  nicht  der  entscheidende  Parameter,
sondern die Form: eine bestimmte rhythmische Figur (Golaud),
eine  Tonfolge  (Mélisande)  oder  eine  zunächst  unauffällige
Wendung  (Pelléas).  Die  festgelegten  Formen  der  klassischen
Durchführungstechnik,  aber  auch  Wagners  dramaturgisch
gebundene Musik interessierten ihn nicht; er war auf der Suche
nach etwas, was er in einer Notiz für die Opéra-comique, der
Stätte der Uraufführung, beschrieb als eine Freiheit, „welche
auf  den  geheimnisvollen  Entsprechungen  zwischen  Natur  und
Phantasie“ beruhen sollte. Die Instrumentierung, die uns heute
gerne  als  entscheidend  für  die  suggestive  Wirkung  der
symbolistischen  Handlung  erscheint,  wurde  dagegen  vor  der
Uraufführung 1902 in ziemlicher Hast erstellt. Selbst während
die  erste  Serie  der  Vorstellungen  schon  lief,  veränderte
Debussy noch die Instrumentierung und die Zwischenspiele.
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Claude  Debussy.
Porträtfotografie
eines  unbekannten
Autors.  Foto:  Edvard
Grieg Archives, Bergen
Public Library

Die auf 95 Minuten konzentrierte Version Constants reduziert
die Musik auf ihr tragendes Skelett. Ein Experiment, das zum
Vorschein bringt, dass die Raffinesse von Debussys Musik nicht
im  Klang  zu  suchen  ist.  Aber  auch  mit  einer  gewissen
Gnadenlosigkeit  offenbart,  dass  sich  Debussy  trotz  allen
Sträubens  nicht  aus  dem  Bann  Wagners  lösen  konnte.  Vom
Orchester entblößt, erscheinen ganze Strecken in der Musik
anämisch  ausgetrocknet,  beschränkt  sich  der  Reiz  des
Harmonischen immer wieder auf punktuelle Impulse, muss sich
auch  die  Deklamation  der  Sänger  ohne  den  Schmelz  des
klanglichen  Flusses  behaupten.

Eindruck des Unvollendeten

Obwohl  sich  das  Klavierduo  Yin-Yang  (Jan  Michiels,  Inge
Spinette)  an  zwei  historischen  Blüthner-Flügeln  mit  aller
Intensität  darum  bemüht,  Anschlag,  Phrasierung,  Metrum,
Akzentuierung so belebt und subtil wie möglich zu gestalten –
und  es  gelingen  berückende  Momente  bis  zu  den  unendlich



geheimnisvollen Glockenschlägen am Ende –, bleibt doch der
Eindruck  des  Unvollendeten:  Eine  Salon-Aufführung  ist  eben
vorläufig, die volle Gestalt des Werkes enthüllt sich erst auf
der Bühne.

Von  den  Personen  Debussys  ist  Golaud  am  wenigsten  in  die
psychische  Alltagserfahrung  transzendierende  Sphäre  des
Symbolischen enthoben. Er ist ein Mann der Tat, der klaren
Vorstellungen,  der  definierten  Gefühle,  aber  auch  eine
tragische Figur des Nichtverstehens, der mit den uneindeutigen
seelischen Schlieren einer Mélisande nichts anfangen kann: Die
„Wahrheit“ will er bis zum Schluss erfahren, ohne zu erfassen,
dass  diese  nicht  eindeutig,  vielleicht  nicht  einmal
aussprechbar sein kann. Pierre-Yves Pruvot singt die inneren
Zerreißproben, die brennende Eifersucht und die verzweifelte
Aggressivität  mit  seinem  substanzvollen,  dramatisch
auffahrenden, manchmal gezwungen groben Bariton, ohne Blühen
der Bögen und innere Freiheit des Tones, aber mit dem Druck
einer in sich ratlos gefangenen Seele.

Nur zufällig in diese Welt verirrt

Lore Binon singt eine fragile, aber auch entschieden sich
selbst  treue  Mélisande.  In  ihrem  Ton  entäußert  sich  eine
Seele, die wie ein verwehendes Gespinst ungreifbar ist, als
habe  sie  sich  nur  zufällig  in  eine  materiell-körperliche
Manifestation in dieser Welt verirrt. Sie ist, wie die anderen
Sänger auch, genötigt, noch genauer als mit einem stützenden
Orchester zu phrasieren und den Ton zu bilden, was ihr in
sanfter Expression gelingt. Roger Padullés als Pelléas wirkt
eher wie Mélisandes entrückter Bruder; sein manchmal leicht
gaumig gefärbter Tenor kennt kaum jugendlich-energische Töne,
sein Klang entspricht eher der morbiden Blässe eines Lichtes
im Nebel. Einspringer Thomas Dear als Arkel ist zu sehr mit
dem Vortrag seiner Noten beschäftigt; die ausgedünnte Stütze
vor allem in der Höhe verhindert, dass sein Ton Farbe und
Ausdruck gewinnt.



Camille  Bauer  erfasst  als  Yniold  das  anfangs  unberührte
Zutrauen  des  Kindes,  aber  die  wachsende  Panik,  die
verständnislose Verzweiflung über die Ausbrüche und Attacken
des eifersüchtigen Golaud bleiben zu verhalten. Die Rolle der
Geneviève ist auf zwei Briefszenen eingedampft; Julie Bailly
erfüllt sie mit wohltönender Würde. Bei allen Gesangssolisten
ist das Fehlen der Aktion auf der Bühne zu spüren. Ohne die
Magie des Raumes, ohne die szenische Annäherung an das Nicht-
Sagbare rutscht die Aufführung immer wieder zum musikalischen
Vortrag ab, gehalten vor teilnahmslosen Notenpulten. Da helfen
auch die Texte, in „kinetischer Typographie“ (Klaas Verpoest)
an die schwarzen Wände geworfen, nicht weiter.

Die Aufführung wurde vom WDR live übertragen und ist 30 Tage
lang  im  WDR  Konzertplayer  nachzuhören:
https://konzertplayer.wdr3.de/klassische-musik/

Wuchtige Bilder statt Zauber
und  Geheimnis  –  Krzysztof
Warlikowski  deutet  „Pelléas
et  Mélisande“  bei  der
Triennale
geschrieben von Martin Schrahn | 17. November 2019
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Pelléas  (Phillip
Addis)  und
Mélisande  (Barbara
Hannigan)  an  der
Bar,  in  Tristesse
vereint. Foto: Ben
van Duin

Draußen das gewohnte Bild des Bretterbudendorfes – einfache
Bauten für Kneipe und Kunst. Hier ein Raum voller Schrott, die
Hinterlassenschaften unserer Lebensart. Dort eine vergitterte
Werkstatt, alle Elemente akribisch angeordnet. Doch Obacht:
Das  Neue,  das  hier  geschaffen  wird,  sind  Waffen,  also
Werkzeuge  der  Zerstörung.

„The Good, the Bad and the Ugly“ heißt diese Ansiedlung vor
der Bochumer Jahrhunderthalle, wieder errichtet vom Atelier
Joep  van  Lieshout  zu  Johan  Simons‘  drittem  und  letztem
Ruhrtriennale-Jahr.  Auf  Zerfall  und  Gewalt  trifft  der
Betrachter, van Lieshout proklamierte zum Festivalbeginn das
Ende von allem. Um allerdings aus dieser Art Apokalypse einen
kreativen  Neubeginn  abzuleiten.  Doch  ist  dem  zu  trauen?
Drinnen jedenfalls ist es mit dem Optimismus nicht weit her.
Zum Finale von Claude Debussys Oper „Pelléas et Mélisande“
beherrschen Tod und Agonie die Szene.
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König Arkels Versuch der Aufmunterung, sein Verweis auf die
Zukunft, Mélisandes gerade geborene Tochter im Blick, geht ins
Leere. Wie überhaupt diese Aufführung in der Jahrhunderthalle
geprägt ist von tiefer Tristesse, vom Zerfall einer Familie,
von Eifersucht und Wahn. Was fehlt, sind Zauber und Geheimnis,
da muss die Regie passen. Nur die Musik spricht davon, mit
ätherisch  anmutenden  Klanggespinsten,  prächtig  kolorierten
Passagen  oder  durch  den  bisweilen  entrückten  Gesang  der
Mélisande.

Golaud  (Leigh
Melrose),
zerfressen  von
Eifersucht.  Foto:
Ben van Duin

Regisseur Krzysztof Warlikowski hingegen setzt auf Spannung,
jede Menge Filmbildmacht und teils rohe Gewalt. Ausstatterin
Małgorzata  Szczęśniak  hat  ihm  dazu  eine  zweiteilige  Bühne
konstruiert,  die  ebenfalls  ein  Draußen  und  Drinnen  kennt,
einhergehend  mit  verschiedenen  Zeitbezügen.  Hier  ein
großbürgerlicher  Raum  mit  Holzvertäfelungen  und  einer
riesigen,  im  Halbrund  geschwungenen  Treppe,  dort  eine
neonhelle Bar, mit Hockern, Tischen, Stühlen, dahinter lauter
Waschbecken.  Am  Tresen  und  im  Waschraum  trifft  sich  das
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Prekariat  der  Gegenwart,  im  vornehmen  Haus  die  königliche
Familie  nebst  Dienerschaft.  Lauter  einsame  Menschen  in
zerrütteten Verhältnissen, trotz Standesunterschied. Wer mag
da an eine schöne Zukunft denken.

Golaud  jedenfalls,  Enkel  des  Königs  Arkel,  hat  es
hinausgetrieben aus der Schweigsamkeit und Enge des Schlosses,
hin zu jener bunten Bar, an der bereits Mélisande hockt. Sie,
vom Leben gezeichnet, Kette rauchend, mit langsamen Bewegungen
wie von einer Süchtigen. Mag sein, dass sie als Prostituierte
arbeitet.  Er,  zunächst  still,  ein  kraftvoller  Typ,  mit
schwarzem Bart und Haar, alles unter Kontrolle. Sein Jähzorn
entlädt sich erst später. Da sitzen sie, wie die verlorenen
Gestalten in Edward Hoppers Gemälde „Nighthawks“. Dann nimmt
die Geschichte ihren Lauf, und hauchte Mélisande gerade noch
ihr waidwundes „Fass mich nicht an!“ in den Raum, verlustiert
sie sich auch schon mit Golaud an den Waschtischen.

Das  birgt  natürlich  auch  Geheimnis,  wirkt  aber  wie  ein
schlechter Film. Regisseur Warlikowski setzt noch eins drauf,
zeigt  Horror-Szenen  von  Schafen,  die  geschlachtet  werden
(Andrzej Wajda: Pilatus und andere) sowie eine Sequenz aus
Hitchcocks „Die Vögel“. Die Stoßrichtung ist klar: Mélisande,
das Opferlamm, Mélisande, das verängstigte junge Mädchen, vom
großen  schwarzen  Vogel  attackiert.  Das  ist  eben  niemand
anderes als der aufbrausende, bald von Eifersucht zerfressene
Golaud.

Er nämlich heiratet seine Eroberung, bringt sie zum Schloss,
wo sie auf den scheuen Pelléas trifft. Schnell entwickelt sich
eine Seelenverwandtschaft zwischen diesen beiden Wunderlichen.
Die Liebe, die daraus erwächst, ist eine keusche zwar, doch
der wilde Golaud wittert Ehebruch, demütigt und schlägt seine
Frau, ersticht schließlich seinen Halbbruder Pelléas. Am Ende
gar stirbt Mélisande an der Geburt ihrer Tochter. Was bleibt,
ist Erstarrung.



Mélisande  ganz  mondän,  wie
eine Filmdiva. Foto: Ben van
Duin

Die Regie findet dazu teils starke, teils blasse Bilder. Als
Brunnen, an dem sich Pelléas und Mélisande treffen, muss der
Waschraum  der  Bar  herhalten.  Die  mächtige  Treppe  wiederum
dient als Gewölbe, davor ein schwindelerregender Abgrund sich
auftun  soll.  Beides  konstruierte  Szenarien  ohne  große
Wirkmacht.

Weit spannender aber wird es, wenn Warlikowski den Blick auf
seine Hauptpersonen fokussiert. Allen voran Leigh Melrose als
Golaud und Barbara Hannigan als Mélisande. Dann nämlich, wenn
dieses ungleiche Paar sich mit Stimmkraft und Spielfreude aufs
Äußerste  einbringt,  entwickelt  die  Inszenierung  ungeheure
Sogkraft, wirkt Debussys Musik wie ein schweres Opiat.

Der Bariton von Melrose kann sich so bedrohlich schwarz färben
wie  seine  Gestalt  finster  ist.  Phillip  Addis  (Pelléas)
hingegen geht als Sanftmut in Person durchs Leben, ebenfalls
ein  Bariton,  aber  heller  timbriert,  in  den  Höhen  etwas
überreizt. Er ist Opfer wie auch Mélisande, der Hannigan teils
leuchtende  Farben  verleiht,  teils  sanft  dahinschmelzende
Leidenstöne.  Sie  gibt  sich  mondän  im  hochherrschaftlichen
Ambiente,  steht  herausfordernd  da  wie  eine  stilisierte
Freiheitsstatue (in Glitzerkleid, mit Feuerzeug), und bleibt
doch zerbrechlich bis zum letzten Atemzug. Und ob all dieses
Elends flüchtet sich selbst der gute König Arkel, dem Franz-
Josef  Selig  teils  strenge,  teils  wehmütige  Basssolidität
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verleiht, an die Bar.

Dass aber Debussys Oper in ihrem sanften Fluss, durchsetzt mit
mancher Raserei, uns wie ein Narkotikum umringt, in großer
Transparenz aufklingend, so schmerzvoll wie schön, ist zuerst
den Bochumer Symphonikern zu danken. Sie spielen unter Leitung
von Sylvain Cambreling in Bestform, bieten wundersame Farben,
eine fein abgestufte Dynamik vom ätherisch Zarten bis hin zum
überwältigenden Rausch. Das Ensemble, durch Mikroports leicht
verstärkt, fügt sich akustisch prima ein, nur selten kommt es
zur Übersteuerung.

Der Beifall ist groß, wenn auch nicht enthusiastisch. Die
Regie will nichts weniger als das ganz große Kino, darin die
Welt am Abgrund steht. Lust auf kreativen Neubeginn macht das
eher nicht.

 

 

 

 

Bürgerliches  Trauerspiel  und
symbolistisches  Drama:
Debussys  „Pélleas  et
Mélisande“  in  Essen  und
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Frankfurt
geschrieben von Werner Häußner | 17. November 2019
Mit „Pelléas et Mélisande“ bewegen wir uns im Spannungsfeld
zwischen  einem  bürgerlichen  Familiendrama,  das  an  Ibsen
erinnert, und einem symbolistischen Mysterium, das sich in
bildmächtige poetische Seelenlandschaften vertieft. Die beiden
profilierten Neuinszenierungen der vergangenen Wochen in Essen
und  in  Frankfurt  nähern  sich  Claude  Debussys  rätselvoller
musikalischer Fassung des Dramas von Maurice Maeterlinck mit
unterschiedlicher Perspektive.

In  den  magischen
Licht-Räumen
Raimund Bauers und
Olaf  Freeses:
Mélisande (Michaela
Selinger)  und
Pelléas  (Jacques
Imbrailo).  Foto:
Baus, Aalto-Theater
Essen.

Nikolaus Lehnhoff in Essen rückt die traumverwobene Atmosphäre
in den Vordergrund. Die Figuren scheinen kaum aus sich heraus
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zu agieren, wirken oft statisch und wie gebremst vom lähmenden
Gespinst  bedeutungsvoller  Zeichen  und  Zusammenhänge.  Claus
Guth  in  Frankfurt  dagegen  schaut  auf  die  Psychologie  der
Personen, gibt ihren Aktionen und Reaktionen etwas Welthaftes,
Eindeutiges mit. Er negiert den symbolistischen Hintergrund
der Oper nicht, aber er zieht sich nicht auf den Topos des
Unerklärbaren zurück, sondern bindet dessen Chiffren ein in
die  Entwicklung  des  Geschehens,  das  zu  Tod  und  innerem
Zusammenbruch führt.

Verlöschen  im  Dunkel:
Christiane  Karg  (Mélisande)
und  Christian  Gerhaher
(Pelléas)  in  Frankfurt.
Foto:  Monika  Rittershaus.

Für Guth ist Mélisande kein geheimnisvolles Undinen-Wesen aus
dem Irgendwo, sondern eine offenbar traumatisierte junge Frau,
die zitternd versucht, sich eine Zigarette anzustecken, als
sie in den Lichtkegel der Bühne tritt. Ihre Vorgeschichte
bleibt im Dunkel, ihre psychische Verfassung ist es nicht. In
Zuge des Dramas verdichten sich die psychologischen Motive,
für die Guth die symbolistischen Züge des Dramas einsichtig
verengt: Er will nicht das wabernde Ungefähr des Ahnungsvollen
bebildern, sondern die Menschen in den elegant eingerichteten
Räumen  des  zweistöckigen  Hauses  auf  der  Bühne  Christian
Schmidts stringent entwickeln – allerdings ohne die komplexen
und rätselvollen Seiten ihrer Psyche eilfertig wegzuerklären.
Warum sich die Lichtkreise Golauds und Mélisandes schon bei
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ihrer ersten Begegnung nicht berühren, warum sich Pelléas und
die junge Frau finden und in der undurchdringlichen Schwärze
des Raums in ihren Lichtauren verbinden, bleibt letztlich ein
Geheimnis.

Wie  ein  Puppenhaus:
Christian  Schmidts  elegante
Interieurs  in  Frankfurt.
Foto:  Monika  Rittershaus

Auf der anderen Seite entwickelt Guth im Spiel präzise und
faszinierend die Brennpunkte, in denen die Personen des Dramas
interagieren: Der Dialog zwischen dem resignativen Pelléas,
der im Selbstgespräch nur punktuell zum „Du“ durchdringt, und
dem nahezu perfekt verdrängenden Patriarchen Arkel ist großes,
reflektiert  durchdrungenes  Schauspiel.  Ebenso  die  genau
beobachtete  Szene,  in  der  Golaud  versucht,  mit  Hilfe  des
Kindes Yniold die Beziehung zwischen Pelléas und Mélisande zu
ergründen.

Guth achtet scharfsichtig auf versteckte Motive, deutet zum
Beispiel die Szene, in der Pelléas vom Haar Mélisandes in
Ekstase  versetzt  wird,  als  inneren  Vorgang  des  in  sich
verschlossenen Mannes, dem die Frau tiefere Schichten seines
Begehrens erschließen hilft. In Christian Gerhaher hat Guth
den idealen Darsteller depressiv-verschlossener Innenwelten,
dessen  hoher  Bariton  zu  unendlichen  Schattierungen  des
Ausdrucks fähig ist. Die Mélisande Christiane Kargs erschöpft
sich nicht im zerbrechlich-passiven Opfer, sondern ist eine
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Frau, die sehr wohl versucht, im Beziehungsgeflecht von Haus
Allemonde ihre Position zu finden.

Christian  Gerhaher  als
Pelléas in Frankfurt. Foto:
Monika Rittershaus.

Die mühsam unterdrückte Aggressivität, mit der Paul Gay den
Golaud zeichnet, bricht sich in einem ungeschönt inszenierten
Ausbruch  von  Gewalt  freie  Bahn  –  einer  Brutalität,  die
Mélisande wie Golaud selbst zu Opfern macht. Arkel schaut weg:
Alfred  Reiter  gelingt  trotz  eines  wabernd-gedeckten  Basses
eine beklemmende Studie von Verdrängung und uneingestandener
Einsicht.  Zutiefst  verunsichert  durch  Mélisandes
geschichtslose  Reinheit,  erinnert  Golaud  an  den  Major  in
Strindbergs „Vater“, gefangen im Wahntrauma der Patriarchen
von der „verbotenen“ Liebe, dem uneinnehmbaren Rest weiblicher
Souveränität.

Friedemann Layer und das Frankfurter Opernorchester bestätigen
den auch musikalisch führenden Rang der Rhein-Main-Oper unter
den  deutschen  Musiktheatern.  Layer  ist  ein  Sachwalter  von
Debussys Modernität, entdeckt nicht nur die Raffinesse der
Klänge, sondern auch ihre Reibungen, ihre herbe Würze. Doch er
zwingt  ihnen  keine  Spaltklang-Sprödigkeit  auf,  wie  sie
Propagandisten eines neuen Debussy-Bildes vertreten.

Layer stützt in den wundervoll modellierten Akkordsäulen und
den  filigranen  Rückungen  im  Klangverlauf  die  Statik  von
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Debussys  musikalischer  Architektur  und  entdeckt  ihre
dramatische Funktion, die geschichtslosen Zustände der Bilder
auf der Bühne abzusichern. Dass Guth dazu immer wieder eine
Uhr  ticken  lässt  und  damit  die  verfließende  Zeit  als
spannungsreiches, drängendes Element einführt, gehört zu den
aussagestarken  Details  dieser  –  aus  der  Perspektive  des
bürgerlichen Dramas – modellhaft gelungenen Deutung, an der
Layer  mit  seinen  scharfsinnig  beleuchteten  Korrespondenzen
zwischen Musik und Bühne erheblich Anteil nimmt.

In  Essen  sind  die  Perspektiven  anders,  aber  nicht  minder
überzeugend.  Denn  Stefan  Soltesz  im  Graben  macht  mit  den
Essener Philharmonikern schon in den einleitenden Akkorden, in
den mysteriös eingefärbten Pianissimi der tiefen Streicher und
den  ersten,  fahlen  Holzbläserklängen  seine  ästhetische
Position  klar:  Das  soll  ein  Debussy  der  äußersten
Verfeinerung,  des  raffinierten  Details,  der  subtilen
Klangmischungen werden. Die Verheißung wird glänzend erfüllt;
der orchestrale Zauber entfaltet sich dank der vorzüglich auf
ihren Dirigenten reagierenden Musiker mit aller Nuancierung in
Farbe und Dynamik.

Magie des Raums: Das Licht
spielt  eine  entscheidende
Rolle.  Foto:  Aalto-Theater
Essen

Ähnlich sensibel für atmosphärische Rückungen agiert Lehnhoff
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in seiner Inszenierung. Der hohe, kühl-dunkle Raum von Raimund
Bauer, immer wieder neu ausgedeutet vom Licht Olaf Freeses,
lässt  naturalistische  Anmutung  bald  hinter  sich:  Aus  der
hohen, dunklen Vertäfelung eines Saals mit der erdrückenden
Noblesse der Villa Hügel wird ein Seelenraum, ein innerliches
Gefängnis, aus dem Mélisande tastend, aber vergeblich einen
Ausweg sucht, den sich nur das visionäre Licht, nicht aber die
schwere Materialität der Körper öffnen kann. Das achte Bild
mit seinen riesigen, nach unten führenden Treppen gemahnt an
die  Gefängnisse  des  Piranesi,  tiefenpsychologisch
radikalisiert  und  in  eine  schaurige  Raumvision  eines
existenziellen  Abgrunds  verwandelt.

Auch Lehnhoff wirft einen Blick auf das bürgerliche Drama,
inszeniert es aber weniger fest umrissen als sein Kollege
Claus  Guth  in  Frankfurt.  Seine  Annäherung  an  die
symbolistischen Verdichtungen Maeterlincks bleibt allerdings
oft unbestimmt – oder verliert sich, wie im siebten Bild die
langen Haare Mélisandes, in zu konkret realisierten Bildern.
So bleibt Michaela Selinger in der Hauptrolle ein verlorenes
Wesen zwischen möglichen Konzepten, passiv und konturlos den
Ereignissen  ausgeliefert.  Mit  Vincent  le  Texier  hat  Essen
einen kraftvollen, manchmal leider arg vordergründig bellenden
Golaud, der seine Figur am Ende immer mehr in die Richtung des
Gesellschaftsdramas entwickelt.



Konkretisierte
Symbole: Die Haare
der  Mélisande  in
der  Bildidee  der
Essener
Inszenierung. Foto:
Aalto-Theater
Essen.

Auch der schönstimmige Jacques Imbrailo bleibt als Pelléas
eher ein passives Wesen, unheilvoll verstrickt in die lastende
Atmosphäre des Hauses. Wolfgang Schöne als Arkel und die mit
grandios gereifter Stimme singende Doris Soffel als Geneviève
sind  die  erstarrten,  untoten  Bewohner  dieses  unheilvollen
Raumes;  ihre  Rolle  wird  sinnfällig  unterstützt  durch  die
Kostüme  von  Andrea  Schmidt-Futterer,  die  sich  im
historisierenden und in einem zeitlos eleganten Arsenal von
Ausdruckswerten  bedienen.  Getragen  von  wunderbar  geatmeten
Linien,  von  den  bis  zum  Verlöschen  gedämpften  Piano-
Schattierungen der Musik und der gestalterischen Raffinesse
des Dirigenten können sich die Sänger drucklos frei entfalten.
Und staunend ob dieses ästhetischen Wunders gewinnt der Satz
Arkels noch eine Bedeutung über das Drama hinaus: „Man bedarf
der Schönheit, wenn der Tod neben einem steht.“
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