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Frank Wöhrmann (Jim Boy) und Penny Sofroniadou (Raka) in
Paul Abrahams „Blume von Hawaii“ in Hagen. (Foto: Klaus
Lefebvre)

Was der Gentleman im Dschungel zu tun hat, erfahren wir nicht
so richtig. Aber dass ihm bei einem möglichen Rendezvous die
Affen zuschauen, der Tiger brüllt und jede Menge „uh uh“ dabei
ertönt, macht uns Paul Abraham in diesem herrlichen Nonsens-
Song ausgiebig bewusst.

In Hagen, wo die Operette zum Glück noch eine Heimstatt hat,
gibt es mit der „Blume von Hawaii“ eine prickelnde Mischung
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aus  höherem  Blödsinn,  kitschtriefender  Südsee-Romantik  und
behutsamen politischen Anspielungen – also eine Melange wie
geschaffen für eine wirkungsvolle Unterhaltungs-Show. Doch die
musste  coronabedingt  mager  ausfallen:  Bei  der  Premiere  im
Oktober  letzten  Jahres  war  Abstand  nötig  und  weder  große
Chorauftritte noch opulente Tanznummern möglich.

Regisseur Johannes Pölzgutter reduziert folgerichtig bis nahe
ans Kammerspielformat, in dem jedoch die Personen mit ihren
Nöten  und  Konflikten  schärfer  gefasst  sind.  Die  Tableaus
treten  zurück,  mit  denen  Abrahams  Operette  im  Berlin  der
Wirtschaftskrise und des Verfalls der Weimarer Republik die
vergnügungssüchtige Gesellschaft in eine exotische Märchenwelt
einlullte.  Pölzgutter  dagegen  hebt  auch  durch  behutsame
textliche Retuschen den Konflikt zwischen den Amerikanern als
kolonialer Besatzungsmacht und der hawaiianischen Opposition
hervor:  Die  letzte  Anwärterin  auf  den  Thron  von  Hawaii,
Prinzessin  Laya,  kehrt  inkognito  aus  einem  durchaus
vergnüglichen Pariser Exil in ihre Heimat zurück, verliebt
sich nicht nur in den Kapitän ihres Dampfers, sondern auch in
Volk und Vaterland und soll statt zur harmlosen „Blume von
Hawaii“ zur richtigen Regentin gekrönt werden. Klar, dass der
amerikanische Gouverneur not amused ist und die politische
Demonstration zu verhindern versucht. Dank der Liebe hat er
Erfolg, und die Operette könnte nach dem zweiten Akt in einer
Tragödie enden. Doch dem stehen eherne Gesetze des Genres
entgegen.  Im  dritten  Akt  löst  sich  alles  in  liebestolles
Wohlbehagen auf und gleich vier Paare finden sich.

Hawaii-Glamour auf Distanz



Prinzessin Laya (Angela Davis) steht im Spannungsfeld
zwischen politischen Forderungen und privaten Gefühlen.
Kanako Hilo (Insu Hwang) will sie für den Widerstand
gewinnen. Die Hochzeit mit Prinz Lilo-Taro (Richard van
Gemert) soll die Monarchie von Hawaii festigen. (Foto:
Klaus Lefebvre)

Pölzgutter  erfindet,  um  den  Hawaii-Glamour  durch  Distanz
erträglich zu machen, eine Rahmenszene: Zu Beginn hängt der
unglückliche Kapitän Stone in einem Varieté erinnerungs- und
alkoholtrunken  mächtig  in  den  Seilen,  während  eine  leicht
derangierte Diseuse „ein Schwipserl“ hat und vergeblich um die
Aufmerksamkeit des abgetakelten Seemanns buhlt. Dann öffnet
sich die Bühne und lässt eine billig aufgemachte Hawaii-Show
sehen:  Unter  Goldpalmen  präsentiert  sich  das  „Paradies  am
Meeresstrand“, bevölkert von Yankees mit Plastik-Blumenkränzen
und auf naiv getrimmten Locals.

Doch die Show verliert zunehmend ihren inszenierten Touch; der
Bühnenrahmen verschwindet und wir sind mitten in einem Traum,
in dem es um Liebe und Verzicht, Macht und Intrige geht.
Wirkungsvoll arbeitet Pölzgutter den Konflikt heraus, in dem



sich  die  eindrucksvoll  spielende  Angela  Davis  als  Laya
unversehens wiederfindet: Sie hat nicht damit gerechnet, das
politische  Faustpfand  der  Unabhängigkeitsbewegung  unter  dem
wild entschlossenen Kanako Hilo (eine undurchsichtige Gestalt:
Insu Hwang) zu werden; sie hat auch nicht damit gerechnet, dem
ihr schon als Kind zugesprochenen Bräutigam, Prinz Lilo-Taro
(kernig und altväterlich: Richard van Gemert) zu begegnen und
sogar  Empfindungen  jenseits  von  Pflichtgefühl  für  ihn  zu
entwickeln.

Und dann gibt es da noch die Amerikaner, die sich fröhlich und
machtbewusst durch die Szenerie steppen: Der pfiffige John
Buffy (Alexander von Hugo) überlebt vokal nur mit Mikroport,
hat aber dank eines gut geölten Mundwerks das Glück auf seiner
Seite. Ebenso Frank Wöhrmann als Jim Boy, dem man seinen Song
„Bin nur ein Jonny“ gestrichen hat, um eilfertig jedem Vorwurf
von „Rassismus“ zu entgehen, und der damit vom melancholischen
„Nigger“  zur  frohgemuten  Nebenfigur  abgewertet  wird.  Einen
mondänen Auftritt hat die verwöhnte Bessie Worthington, die
der  Gouverneur  als  gute  Partie  für  den  Hawaii-Prinzen
importiert hat, die sich aber im saftigen Spiel und Gesang von
Alina Grzeschik rasch emanzipiert.

Utopie statt Desaster

Wären wir nicht in der Operette, das Ende käme als Desaster:
Die Krönung der Königin vereitelt, Laya gefangen, Lilo-Taro
auf  dem  Weg  zum  Selbstmord  auf  offenem  Meer,  der  wackere
Kapitän  Stone  (unstet  und  unfrei:  Kenneth  Mattice)  wegen
Befehlsverweigerung entlassen, Buffy, Jim und das kleine, süße
Hawaii-Girl Raka vor dem Vakuum ihrer gescheiterten Liebe.
Doch der dritte Akt, in Paris, richtet es: Das Varieté kehrt
wieder. Penny Sofroniadou als frischstimmige Raka wandelt sich
vom radebrechenden Naivchen zur Strippenzieherin, die studiert
hat und drei Sprachen beherrscht. Paar für Paar wird die Liste
des Begehrens abgearbeitet; zum Schluss bekommt Buffy auch
seine Bessie. Und Pölzgutter erfindet zur Krönung noch eine
politische  Utopie:  Versehentlich  unterschreibt  Gouverneur



Harrison  (Götz  Vogelgesang)  ein  Papier,  in  dem  er  auf
sämtliche  Rechte  auf  Hawaii  verzichtet.  Schöne,  heile
Operettenwelt!

Auch  in  Hagen  verwendet  man  die  „bühnenpraktische
Rekonstruktion“  der  vor  etwa  15  Jahren  zufällig
wiedergefundenen Original-Partitur von Matthias Grimminger und
Henning Hagedorn. Sie stellt die ursprüngliche Instrumentation
aus dem Geist der Zwanziger Jahre wieder her, gespeist aus
genauer Kenntnis des Notentextes und der alten Aufnahmen. Das
gibt ein lebendiges, facettenreiches Klangbild, doch die die
Musiker des Philharmonischen Orchesters Hagen legen sich unter
Andreas Vogelsberger allzu mächtig ins Zeug und werden zu
laut, was auf Kosten der Differenzierung geht und den Sängern
Probleme bereitet. Wenn das Schlagzeug nicht überbetont ist,
erinnert der swingende Rhythmus – allerdings ohne die Stütze
des Sousaphons – an die Schellack-Zeugnisse von Paul Abrahams
Stil. Spaß macht es, wenn es gelingt, die vibrierende Energie,
die Farbwechsel, den melodischen Schmelz auszuspielen. Dann
wird der Sound einer fiebrig-ausgelassenen Zeit lebendig, die
ahnungsvoll und besinnungslos in ihren Untergang tanzte.

Buchtipp: Der in Witten lebende Autor Klaus Waller hat 2014
eine Biographie über den Komponisten veröffentlicht, die 2021
in  einer  Neuauflage  erschienen  ist:  Paul  Abraham.  Der
tragische König der Operette: Eine Biographie. 384 Seiten, 196
Abbildungen. starfruit publications, Fürth, 28,00 Euro.

 

Facetten der Einsamkeit – von
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Haydn  bis  Marilyn  Monroe:
Gelungener  Opern-Doppelabend
am Theater Hagen
geschrieben von Werner Häußner | 2. Oktober 2021
Auch  am  Theater  Hagen  erzwang  die  Corona-Pandemie  eine
umfassende Revision der Pläne zunächst für die erste Hälfte
der Saison 2020/21.

Eine  Ikone  des  20.  Jahrhunderts  greift  ein  Opern-
Doppelabend am Theater Hagen auf: Marilyn Monroe. (Foto:
Klaus Lefebvre)

Die Spielzeit-Vorschau, ein hübsches rotes Kästchen, enthält
für  jedes  Projekt  aus  den  Sparten  ein  loses  Blatt,  das
ausgetauscht werden kann, wenn Intendant Francis Hüsers und
sein Team infolge der Corona-Schutzmaßnahmen umplanen müssen.
Für  die  Zeit  bis  Dezember  war  das  bereits  der  Fall:  Die
Schlachtschiffe des Repertoires stehen im Trockendock bereit,
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zu einem späteren Zeitpunkt gefahrlos auszulaufen. Der Ersatz,
klein, kurz und flexibel, macht aber ebenfalls Freude. Krisen
fördern  zuweilen  Kreativität:  Wie  wäre  es  sonst  zu  einem
Doppelabend mit Joseph Haydns „L’Isola disabitata“ und Gavin
Bryars  2013  uraufgeführter  Kammeroper  „Marilyn  forever“
gekommen?

In  beiden  etwas  mehr  als  einstündigen  Werken  geht  es  um
Einsamkeit, um einen Prozess der Selbstfindung und um die
Frage, wie authentisch ein Mensch sein Leben eigentlich führen
kann. In Haydns „unbewohnter Insel“ sind es zwei Frauen, die
sich einen Weg über ihre inneren Limits hinaus bahnen müssen;
„Marilyn forever“ wirft die Zuschauer mitten hinein in die
Spannung zwischen den inneren Empfindungen und der äußeren
Selbstkonstruktion eines Menschen.

Was steckt hinter den Bildern, mit denen die Monroe
berühmt wurde? Angela Davis versucht sich, in die Figur
„Marilyn“ hineinzufühlen. (Foto: Klaus Lefebvre)

An der Kultfigur Marilyn Monroe, die sie sich als Waisenkind
Norma Jeane Mortenson geschaffen hat, versucht Gavin Bryars



Einakter zu ergründen, wo der Mensch, wo der Mythos „Marilyn
Monroe“ zu entdecken ist, wie sich das Innen und Außen dieser
Ikone des 20. Jahrhunderts zueinander verhalten: Die Frau, als
warmherzig und selbstbewusst beschrieben, mit ihrer sorgfältig
nach außen abgeschirmten Seele, verletzlich, liebesbedürftig,
an  sich  zweifelnd.  Die  Fassade,  glamourös,  sexy,  mit
kalkulierter  Ausstrahlung.  Und  die  Wirkung,  in  Zeiten
patriarchaler Herren, rebellierender Söhne, marginalisierter
und missbrauchter Frauen, reduziert auf das Objekt: begehrt,
vermarktet,  konsumiert,  vergöttert  und  gleichzeitig
abgewertet.

Kantenlose Musik

Regisseur Holger Potocki versucht sich in etwa 80 Minuten
durch dieses verschlungene Dickicht vorzukämpfen zur „echten“
Marilyn Monroe – etwas, was sie selbst wohl nicht geschafft
hat. Das Libretto Marilyn Bowerings ist ihm dabei keine Hilfe:
Zu ungefähr sind die Gefühlszustände, Gedanken, Träume von
„Marilyn“, zu vage die Bezüge zu historisch feststellbaren
Ereignissen, etwa die Ehe mit Arthur Miller, zu spekulativ die
Andeutungen, etwa über das Verhältnis zu John F. Kennedy.

Kaum Unterstützung auch aus der Musik: Denn der inzwischen
77jährige englische Komponist Gavin Bryars schrieb 2013 eine
nachromantisch  kantenlose  Musik  mit  Elementen  aus  minimal
music  und  Jazz,  mit  verfliegenden  Scheinzitaten  populärer
Musik  der  Fünfziger,  weich,  schmeichelnd,  mit  der  dunklen
Registerpalette  der  Instrumente  und  moderater  Dynamik
spielend. Alles „well made“, angenehm zu hören, aber nicht
charakteristisch,  schon  gar  nicht  irgendetwas  provozierend.
Und  neu  im  Übrigen  auch  nicht  –  aber  das  muss  ja  nicht
unbedingt  sein.  Joseph  Trafton  und  die  elf  Musiker  des
Philharmonischen  Orchesters  Hagen  lassen  den  schmiegsamen
Wohllaut fein abgestimmt verströmen.



Angela  Davis  als  Marilyn.
Foto: Klaus Lefebvre

Potocki bleibt also in den Rätseln hängen, und er weiß das: Um
dem Wohlfühlfluss der Szenen zu entkommen, teilt er gemeinsam
mit Bernhard Niechotz die Bühne in zwei Räume und spaltet die
Figur  der  Marilyn  auf:  Angela  Davis  gibt  nicht  die  Ikone
Monroe, sondern versucht als – zeitweise sehr intensive –
Darstellerin sich in einem Studio für einen Film auf die Rolle
„Marilyn  Monroe“  vorzubereiten  und  dafür  die  Facetten  der
Figur zu verinnerlichen. In der anderen Hälfte der Bühne,
einem Kinosaal, setzt sich Kenneth Mattice als Filmregisseur
mit Bildern und Vorstellungen der Monroe auseinander. Er fällt
in  die  Rollen  der  „Men“  aus  dem  Leben  Monroes,  grübelt
zwischen  Kinostühlen,  experimentiert  mit  Bildern  auf  der
Leinwand. Potocki nutzt die distanzierende Wirkung von Film,
Projektion und Spiegeln, um die Entfremdung der Personen von
sich selbst auf die Spitze zu treiben, sich dem Geheimnis der
authentischen  Existenz  der  Titelfigur  anzunähern  und  es
gleichzeitig zu wahren.

Das reicht bis zu den unklaren Umständen ihres frühen Todes:
Kenneth  Mattice,  der  sich  selbst  spielerisch  vorbehaltlos
verausgabt, dringt in den „Raum“ Marilyns ein und ist – kurz
bevor  das  Licht  erlischt  –  der  Funke  des  Todes  für  die
zitternde Frau. Dass danach das berühmte blaue Kleid und eine
weißblonde Perücke auf dem Bühnenboden liegen wie aufgebahrt,
ist konsequent: Den äußeren Schein können wir begraben, den
Mythos  entschlüsseln  wir  nur  bruchstückhaft,  die  Wahrheit



bleibt verborgen. Welchen Anspruch Bryars allzu unverbindliche
Oper  verwirklicht,  darüber  mag  die  Nachwelt  entscheiden.
Kritiker lagen allzu oft daneben – dennoch sei es gewagt, sich
nicht wie die Oper ins Ungefähre zurückzuziehen: Die Nachwelt
wird eher den Mythos Monroe als dieses Werk am Leben halten.

Eine Burg aus Polstern

Nicht am Leben blieb auch Joseph Haydns „L’Isola disabitata“,
einer seiner gar nicht so wenigen, aber leider kaum bekannten
Opern. Uraufgeführt 1779 auf Schloss Eszterháza (heute Fertöd
in Ungarn), konnte sie sich trotz mehrerer CD-Aufnahmen nicht
im Repertoire durchsetzen. Das Libretto Pietro Metastasios –
er schätzt es selbst sehr hoch ein – wirkt in der Inszenierung
Magdalena Fuchsbergers geradezu modern: Die „unbewohnte Insel“
wird  zu  einem  Ort  von  Introversion  und  Aufbruch,  von
Selbstverkapselung  und  Selbstentfaltung.

Maria Markina als Costanza in Joseph Haydns „L’Isola
disabitata“ in Hagen. Foto: Klaus Lefebvre

Fuchsberger transferiert das Thema der verlassenen Frau auf



dem menschenleeren Eiland in die siebziger Jahre, als die
Frauen um Gleichberechtigung kämpfen und der Sex sich aus den
Fesseln der überkommenen Moral befreit. Wieder ist die Bühne
zweigeteilt: In Monika Bieglers Wohnlandschaft steht links ein
graues Sofa, Zuflucht der Frau mit dem bezeichnenden Namen
Costanza: Unermüdlich die Männer hassend wartet sie auf den
ihren,  der  seit  13  Jahren  verschollen  ist.  Die  einsame
Standhafte baut dort eine Burg aus Polstern aus, in deren
Gruft sie sich verkriecht.

Auf der anderen Seite Esstisch und Vitrine, Ort der tastenden,
misslingenden Versuche, so etwas wie Gemeinschaft oder gar
Zuneigung herzustellen. Maria Markinas Gesten und Bewegungen
sprechen  von  ihrem  Leid,  ihren  inneren  Zwängen,  ihrer
Selbstisolierung, ihrem Lebensüberdruss; musikalisch gelingen
ihr die Momente der Innerlichkeit besser als die schmerzvolle
Empörung in Rezitativen, die mit hartem Ton und druckvoller
Emission  aus  ihr  herausbrechen.  Ob  dieser  Frau  am  Ende
gelingt, frei zu werden, als der Mann nach Jahren endlich aus
der Sklaverei fliehen und zu ihr zurückkehren kann, bleibt
offen: Die Regie dreht die Rollen um, als Gernando, der Mann,
auftaucht, als sei nichts geschehen, und die Frau, Costanza,
die Chiffren der Entfremdung übernimmt. Der Wein zu viert am
Tisch lässt immerhin eine Hoffnung offen.

Ein Kind wird erwachsen

Erstaunlich modern und spannend wirkt, wie sie die jüngere
Schwester Costanzas im Lauf des Stücks entwickelt. Haydn hat –
zumindest  in  der  Lesart  Fuchsbergers  –  eine  überraschend
tiefgründige Coming-of-Age-Geschichte in faszinierend sensible
Musik gefasst. Silvia, der Name des Mädchens, deutet auf die
ungebrochene  Natürlichkeit  ihres  Wesens  hin.  „Welch‘
glückliche  Unschuld“,  findet  auch  Costanza,  und  Metastasio
beschreibt  Silvias  Liebe  zu  einem  kleinen  Reh  –  eine
bezaubernde Chiffre für das kindlich-ungebrochene Einssein mit
der Natur, während die Musik Haydns bereits die Trauer über
den Verlust dieses „paradiesischen“ Zustands erklingen lässt.



„Glückliche Unschuld“: Silvia (Penny Sofroniadou) mit
ihrem geliebten Reh. (Foto: Klaus Lefebvre)

Mit der Ankunft von Gernando und dessen Freund Enrico beginnt
der Prozess: Silvia nimmt den Mozart’schen Cherubino vorweg,
wenn sie nach der ersten Begegnung mit dem freundlich-virilen
Enrico  (Insu  Hwang  mit  markantem  Bariton)  von  einem
unbekannten „affetto“ in der Brust singt, einer Hoffnung, von
der sie nicht weiß, was sie bedeutet. Ihre Schwärmerei hat
auch  komische  Züge,  verdichtet  sich  aber  immer  mehr  zur
Erkenntnis der „tyrannischen“ Liebe, die ihr keine Ruhe mehr
lässt.  Und  während  Anton  Kuzenok  die  melancholische  Suche
Gernandos  nach  seiner  geliebten  Costanza  in  einen  fein
geführten, die Töne frei bildenden Tenor kleidet, erzählt die
Musik, wie Silvia das „heftige Feuer“ der Liebe und damit ihr
sexuelles Begehren entdeckt, und Penny Sofroniadou schildert
ihre  Not  zum  sprechenden  Orchester  Haydns  mit  einem
leuchtenden, leichten und lockeren Sopran. Aus der engagierten
kleinen  Truppe  im  Graben  lockt  Joseph  Trafton  alle
Herrlichkeiten von Haydns Erfindungskunst hervor und bestätigt
ein weiteres Mal, dass man den Esterházy’schen Kapellmeister
nicht unterschätzen sollte.



Bisher geplante weitere Aufführungen am 13. und 14. November
2020.  Info:
https://www.theaterhagen.de/veranstaltung/die-einsame-insel-li
sola-disabitata-marilyn-forever-1339/0/show/Play/
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