
Fall  ohne  Fallhöhe  in
Gelsenkirchen:  Gabriele  Rech
verpasst  „Madama  Butterfly“
ein neues Ende
geschrieben von Werner Häußner | 1. Mai 2022

Hochzeits-Show  für  den  Fremden  im  ersten  Akt  von
Puccinis  „Madama  Butterfly“  in  Gelsenkirchen.  (Foto:
Björn Hickmann)

Irgendwann musste es so kommen: Am Ende von Giacomo Puccinis
„japanischer  Tragödie“  richtet  Madama  Butterfly  den  Dolch
nicht gegen sich selbst, sondern sticht den hereinstürzenden
Pinkerton ab. Damit macht Regisseurin Gabriele Rech das Opfer
zur Täterin, nimmt ihr die Fallhöhe.

Tatsächlich ein „Schritt in Richtung Unabhängigkeit“, wie das
Programmheft  der  neuesten  Produktion  des  Gelsenkirchener
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Musiktheaters im Revier meint? Eher eine jener aufgesetzten
Ideen, deren hervorstechender Wert die Neuheit ist.

Der Reihe nach. Dirk Beckers Bühne signalisiert von Anfang an:
Hier  wird  „Japan“  für  Touristen  mit  speziellen  Interessen
inszeniert. Papierwände und Kirschblüten als Deko, ein Podium,
mit  silbernem  Glitter  verhängt.  Grotesk  auf  eine  Wand
vergrößert,  gehört  auch  Katsushika  Hokusais  zum  Kitsch
verkommene  „Große  Welle  von  Kanagawa“  zum  Inventar.
Japanerinnen  in  bunten  Folklore-Kostümen  (Renée  Listerdahl)
trippeln herein. Ein paar Damen hängen an einer reichlich mit
Flaschen  ausgestatteten  Bar  ab.  Der  passend  geschmeidig
singende Goro (Tobias Glagau) vermittelt nicht nur Quartier,
wird  mit  dem  vergnügungswilligen  B.F.  Pinkerton  schnell
handelseinig. Immer wieder wechselt Geld die Hände.

Die Kolleginnen verfolgen interessiert die Show der Madama
Butterfly. Die „Verwandten“ der arrangierten Hochzeit können
ihr Kichern kaum verbergen. Und Michael Heine wirft sich als
wütender Onkel Bonze mächtig ins Zeug. Wer für einen kurzen
Moment glaubt, jetzt werde es ernst und die Galerie über der
Szene repräsentiere eine Art inneres Gewissen der Cio-Cio-San,
verliert diese Illusion schnell. Die „Bekehrung“ Butterflys
zur Religion des Amerikaners gehört ebenso zum Spektakel wie
das mit Gelächter verkündete Lebensalter von 15 Jahren. Zum
Höhepunkt: Liebesduett mit falschen Papierampeln und Thomas
Ratzingers Stimmungslicht.

https://musiktheater-im-revier.de/de/performance/2021-22/madama-butterfly


Die  tiefe  Liebe  an  der  Bar?  In  Puccinis  „Madama
Butterfly“  am  Musiktheater  im  Revier  bleiben  Fragen
offen. Ilia Papandreou (Cio-Cio-San) und Carlos Cardoso
(Pinkerton). (Foto: Björn Hickmann)

Als die Show im zweiten Akt zu Ende ist, das Papier zerfetzt,
die Bar geleert, stellt sich die Frage: Warum hängt „Madama
Butterfly“ noch in diesem Ambiente herum, angetan mit der
abgeschabten  Uniformjacke  ihres  in  die  USA  entschwundenen
„Gatten“?  Wie  ist  es  möglich,  dass  ein  professionelles
Showgirl sich mit Haut und Haaren an einen Kunden verliert und
seit fast drei Jahren auf die Rückkehr des Marineleutnants
wartet? Woher ein solches fundamentales Missverständnis?

Calixto Bieito hat einst an der Komischen Oper – die Musik
Puccinis  bewusst  missverstehend  –  Butterflys  Strategie  von
Anfang bis Ende ausinszeniert: Ziel war es, mit einer Green
Card  rauszukommen  aus  ihren  Milieu.  Was  Gabriele  Rechs
„Butterfly“ bewegt, aus Sehnsucht an der Flasche zu hängen,
erschließt sich nicht. Und wenn sich im Duett „Bimba, dagli
occhi pieni di malia“ der psychologische Schalter in Richtung
schwärmerisch-radikaler  Liebe  umgelegt  haben  sollte,  bleibt



die Inszenierung diesen Moment schuldig.

Puccinis Oper über eine existenzielle Tragödie ließe sich wohl
auch  als  soziales  Drama  erzählen,  wäre  da  nicht  die
Perspektive des Komponisten, der alle Figuren auf Cio-Cio-San
als  Zentrum  ausgerichtet  hat.  Rech  entwertet  die  innere
Katastrophe  der  Butterfly.  Pinkertons  Handeln  erscheint  in
diesem  Kontext  durchaus  verständlich  und  konsequent
pragmatisch, wenn er mit der eingekauften Braut von früher
nichts mehr zu tun haben will und bei seiner Rückkehr ein paar
große  Scheine  als  Kompensation  hinterlässt.  Er  ist
Geschäftspartner  in  einem  Sex-Deal,  nicht  der  gedankenlose
Chauvi,  der  ein  gewaltiges  Missverständnis  auslöst.  Dass
Butterfly am Ende zusticht, statt den Ehrenkodex ihrer alten
Kultur im Suizid zu realisieren, ließe sich in der Tat als
Chiffre für eine Befreiungstat lesen. Aber dazu müssten die
Signale in der Inszenierung anders gesetzt werden.

Giuliano  Betta  am  Pult  der  Neuen  Philharmonie  Westfalen
unterstützt im ersten Akt die Atmosphäre der Vorspiegelung,
indem er Puccinis Musik so unemotional wie möglich ablaufen
lässt:  kantig,  bisweilen  laut,  mit  wenig  Raffinesse  in
Artikulation und Phrasierung, aber mit Sinn für Details, die
das Orchester klarsichtig ausmusiziert. Später findet Betta
das organische Pulsieren von Puccinis Metrum; die Lautstärke
könnte jedoch subtiler geregelt werden. Den Solisten und dem
trefflich  agierenden  Chor  von  Alexander  Eberle  wäre  damit
geholfen.

Ilia Papandreou hat als Cio-Cio-San den ironischen Tonfall des
ersten  Auftritts  ebenso  verinnerlicht  wie  die  weiten
Kantilenen ihrer sehrenden Sehnsucht. Wenn die Töne auf dem
Atem ruhen, erschafft sie magische Momente intensiven Gesangs.
Carlos Cardoso als Gast vom Aalto-Theater Essen bringt für den
Pinkerton keinen warm strömenden, sondern einen wie Kristall
strahlenden Tenor mit, besingt „America forever“ mit einiger
Anstrengung und gestaltet „Addio fiorito asil“ eher kühl als –
je nach Lesart – wehmütig oder larmoyant gefärbt. Butterflys



Dienerin Suzuki bleibt in dieser Inszenierung eine Randfigur,
mit ehrwürdigen Reifespuren gesungen von Noriko Ogawa-Yatake,
die vor mehr als 20 Jahren, ebenfalls in einer Inszenierung
von Gabriele Rech am Musiktheater im Revier, die Titelpartie
verkörpert  hatte.  Zur  Blässe  verurteilt  bleibt  auch  der
Sharpless von Petro Ostapenko.

Könnte  doch  sein,  dass   die  unbändige  kreative  Energie
künftiger  Butterfly-Regieführenden  zu  noch  originelleren
Lösungen  führt:  Vielleicht  ersticht  Suzuki  demnächst  die
abtrünnige Butterfly, oder gleich Pinkerton mit dazu? Könnte
nicht Sharpless die beiden Frauen erschießen und über ihren
Leichen die Hände Pinkertons schütteln? Oder werten wir mal
die Randfigur der Kate Pinkerton auf (Scarlett Pulwey hätte
sicher nichts dagegen gehabt) und lassen sie ihren unmöglichen
Ehemann abknallen? Auf, auf ins Terroir der Deutungen, die
gute alte Oper ist noch lange nicht am Ende!

Weitere Vorstellungen: 20., 22., 28. Mai, 18. Juni 2022. Info
und Karten: Tel.: 0209/4097-200, www.musiktheater-im-revier.de

Zwischen  Symbolismus  und
Sozialkritik:  Engelbert
Humperdincks  Opern-Rarität
„Königskinder“  in
Gelsenkirchen
geschrieben von Werner Häußner | 1. Mai 2022

http://www.musiktheater-im-revier.de
https://www.revierpassagen.de/81750/zwischen-symbolismus-und-sozialkritik-engelbert-humperdincks-opern-raritaet-koenigskinder-in-gelsenkirchen/20181201_1754
https://www.revierpassagen.de/81750/zwischen-symbolismus-und-sozialkritik-engelbert-humperdincks-opern-raritaet-koenigskinder-in-gelsenkirchen/20181201_1754
https://www.revierpassagen.de/81750/zwischen-symbolismus-und-sozialkritik-engelbert-humperdincks-opern-raritaet-koenigskinder-in-gelsenkirchen/20181201_1754
https://www.revierpassagen.de/81750/zwischen-symbolismus-und-sozialkritik-engelbert-humperdincks-opern-raritaet-koenigskinder-in-gelsenkirchen/20181201_1754
https://www.revierpassagen.de/81750/zwischen-symbolismus-und-sozialkritik-engelbert-humperdincks-opern-raritaet-koenigskinder-in-gelsenkirchen/20181201_1754


Angekommen  im  Milieu:  Tobias  Glagau  (links,
Besenbinder),  Petro  Ostapenko  (Spielmann)  und  Urban
Malmberg (Holzhacker). (Foto: Bettina Stöß)

Die  Erlösung  erblüht  aus  dem  Buch:  Als  die  Gänsemagd  in
Engelbert  Humperdincks  „Königskinder“  nach  einem  Gebet  den
Bann der Hexe zerreißen kann, wächst aus den aufgeschlagenen
Seiten eine Wunderblume. Es ist einer der poetischsten Momente
in Tobias Ribitzkis Inszenierung dieser selten gespielten Oper
am Musiktheater im Revier in Gelsenkirchen.

Kathrin-Susann Brose hat für das symbolistische Kunstmärchen
von  Elsa  Bernstein-Porges,  geschrieben  unter  dem  Pseudoym
„Ernst Rosmer“, einen Raum gestaltet, der einen Preis verdient
hätte – den für das bisher hässlichste Bühnenbild der Saison.
Die  gelbbraune  Halle  im  Anna-Viebrock-Stil  erinnert  an
unwirtliche Bauten der Siebziger, könnte ein Bahnhof oder auch
eine Uni-Aula sein, ist mit einer breiten Treppe schräg im
Hintergrund und ein paar Parkbänken möbliert.

Ein Ort ohne Menschlichkeit

Das hat sicherlich seinen Sinn, denn die Welt, in der die
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Gänsemagd als leicht alternativ kostümiertes Mädchen isoliert
von herumhetzenden Passanten leben muss, ist alles andere als
anziehend. „Hellabrunn“, die Stadt, die sich einen Herrscher
wünscht,  obwohl  es  allen  gut  geht,  ist  ein  Ort  ohne
Menschlichkeit, ohne Empathie, ohne Liebe. Aber im Lauf der
drei Stunden verliert die Bühne ihre Kraft und wird zur Falle,
die Ribitzkis Figuren einfängt und nicht mehr freigibt.

Bele Kumberger als Gänsemagd
in  Engelbert  Humperdincks
Oper  „Königskinder“.  (Foto:
Bettina Stöß)

Die Folge sind nicht nur überflüssig wirkende Gänge – etwa,
wenn  die  Treppe  erreicht  oder  von  einer  bestimmten  Seite
begangen werden soll –, sondern auch eine Statik, die der
Entwicklung der Personen im Weg steht. Man spürt die Absicht
und wartet auf die Erfüllung, allein, die stellt sich nicht
ein: Der Reifungsprozess der Gänsemagd von der kindlichen zu
einer  sich  selbst  bewussten  Persönlichkeit  erschließt  sich
fast ausschließlich über das Requisit Buch. Auch der junge
Mann, der den Anstoß für die Selbstüberschreitung des Mädchens
gibt, erliest sich aus den Seiten die Selbstwerdung: „Bin ich
als  Königssohn  geboren,  zum  König  muss  ich  mich  selber
machen.“

Dem poetischen Bild mangelt es an Tiefenschärfe

Der Mob von Hellabrunn, der die Königskinder nicht erkennt und



aus der Stadt jagt, zerfleddert das Buch und zerstreut seine
Blätter.  Das  sind  bedeutungsvolle,  ausinszenierte  Chiffren,
die aber den unentschiedenen Regie-Zugriff auf die Personen
nicht ausgleichen. Vor allem der geheimnisvolle Spielmann –
mit der ambivalenten roten Feder des Teufels, der Abenteurer
und der freien, fahrenden Leute am Hut – bleibt seltsam blass;
die Hexe identifiziert Ribitzki mit der Wirtstochter und gibt
deren  sexuellen  Zudringlichkeiten  damit  eine  schärfere
Dimension,  profiliert  sie  dann  aber  nicht  ausreichend  als
Kontrahentin des Spielmanns.

Auch die Hellabrunner Gesellschaft, die etwa David Bösch in
Frankfurt  als  grimmige  Parabel  einer  selbstgenügsamen
Gesellschaft erzählt hat, kommt über die mehr oder weniger
pragmatische Choraufstellung nicht hinaus. Der Kältetod auf
der  Parkbank  in  wirbelndem  Schnee  bleibt  ein  poetisch-
trauriges Bild ohne Tiefenschärfe.

Rasmus Baumann spielt die musikalischen Trümpfe aus

Bleibt die Inszenierung also ein nur halb eingelöstes, sich
durch  manche  Länge  quälendes  Versprechen,  spielt  Rasmus
Baumann  die  Humperdinck-Trümpfe  mit  der  Neuen  Philharmonie
Westfalen gewinnend aus: Da qualifizieren sich die Wagner-
Anklänge von den „Meistersingern“ bis zum „Tristan“ deutlich
als nach-wagnerische Entwicklungen, da zeigt sich ebenso klar,
wo sich Humperdinck vom übermächtigen Vorbild losreißt.

Die  detaillierte  Durcharbeitung  dieser  Partitur,  die
klangliche  Raffinesse  und  ihre  großräumigen  Entwicklungen
lassen „Königskinder“ dem Dauerbrenner „Hänsel und Gretel“ als
überlegen erscheinen. Baumann braucht zwar einige Zeit, bis
das Orchester seinen handfesten, wenig subtilen Klang an die
feineren Lasuren Humperdincks angepasst hat, dann aber lässt
er die aufrauschenden melodischen Motive ebenso frei atmend
ausmusizieren wie er die innigen und melancholischen Momente
des Zurücknehmens ausmodelliert. Schade um die Striche!
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Bele  Kumberger  (Gänsemagd)
und  Almuth  Herbst  (Hexe).
(Foto: Bettina Stöß)

Merklich forcierte Lautstärke

Martin  Homrich  stellt  sich  als  Königssohn  einer
anspruchsvollen  Zwischenfachpartie,  die  er  allerdings  ohne
Reserven angehen muss. Die Folge ist dann merklich forcierte
Lautstärke  und  wenig  gestalterischer  Spielraum.  Am  Ende
bewundert man eher Mut und Standfestigkeit seines Tenors. Auch
Bele  Kumberger,  als  Gänsemagd  eine  berührende  Erscheinung,
kann nicht verhehlen, dass sie die dramatischen Aufstiege in
die Höhe an ihre Grenzen führen. Wenn sie sich lyrisch-frei
fühlen kann, gestaltet sie mit subtilen Farben und deutlich
entspannter.

Almuth Herbst hat als Hexe satte, sarkastische, sichere Töne;
als Wirtstochter kämpft sie mit der Position: Es wäre wohl
doch besser, beide Partien mit einer je eigenen Sängerin zu
besetzen.  Petro  Ostapenko,  aus  Nürnberg  nach  Gelsenkirchen
gekommen,  qualifiziert  sich  mit  prachtvollem  Bariton  für
künftige größere Partien; den Charakter des Spielmanns kann er
dennoch nicht über die schwachen Konturen der Regie hinaus
entschiedener profilieren.

Urban Malmberg weiß, wie er bei der opportunistischen Figur
des  Holzhackers  den  Zug  ins  Hartherzige  verstärkt;  Tobias
Glagau bleibt als Besenbinder ganz sein blasser Schatten. John
Lim füllt die Nebenfigur des Wirts engagiert aus. Alexander



Eberle hat den Gelsenkirchener Opernchor für den zweiten Akt
sattelfest gemacht; den pauschalen Klang aus dem Hintergrund
der Bühne kann er nicht parieren. Tadellos auch der von Zeljo
Davutovic einstudierte Kinderchor.

Plädoyer für eine vergessene Generation

Alles in allem gehören Humperdincks „Königskinder“ nicht zu
den starken Produktionen der letzten Jahre in Gelsenkirchen.
Das ist bedauerlich, denn die Oper selbst hat jede Bemühung
verdient.  Steht  sie  doch  als  Werk  deutungsoffen  zwischen
Symbolismus und Sozialkritik und musikalisch für eine Epoche,
die sich nach oder gegen Wagner positionieren und vor dem
Hintergrund der aufbrechenden Moderne um innovative Lösungen
bemühen musste. Zu dieser vergessenen Generation, die im Licht
einer neuen Rezeption geprüft werden müsste, gehört nicht nur
der Humperdinck-Schüler Siegfried Wagner, der im nächsten Jahr
seinen 150. Geburtstag feiern könnte; sondern etwa auch der
langjährige  Strauss-Vertraute  Ludwig  Thuille,  ambivalente
Komponisten wie Max von Schillings und Hans Pfitzner oder die
französischen Vertreter des „Wagnerisme“. Ein weites Feld –
und der Neugier des Generalintendanten Michael Schulz wäre es
zuzutrauen,  dass  er  uns  aus  dieser  Fülle  noch  einige
Trouvaillen  zu  entdecken  gibt!

Vorstellungen am 2., 8., 14. und 26.  Dezember 2018, 12.
Januar, 24. Februar, 3. März 2019.
Info:
https://musiktheater-im-revier.de/#!/de/performance/2018-19/ko
enigskinder/
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