Unsterblicher Mythos: Der
kinftige Essener
Orchesterchef Andrea
Sanguineti dirigiert Berliner
,Don Giovanni“
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Finale von Mozarts ,Don Giovanni“ in der Deutung von
Roland Schwab an der Deutschen Oper Berlin mit Mattia
Olivieri (Don Giovanni), Lidia Friedman (Donna Elvira)
und Tommaso Barea (Leporello). (Foto: Bettina StoOR)

Dem Mythos ,Don Giovanni“ hatte sich Roland Schwab 2010 in
Berlin genahert. Die Arbeit des Regisseurs, der am Aalto-
Theater Essen mit Verdis ,0tello“ und Puccinis ,,Trittico“
bildmachtige Inszenierungen geschaffen hat, stand an der
Deutschen Oper wieder fiir vier Vorstellungen auf dem Kalender.
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Am Pult: der designierte Essener GMD Andrea Sanguineti.

Der Mythos Don Juan ist unerschopflich. Nicht einmal uber
Faust wurde so viel gedacht und geschrieben wie Uber den vom
spanischen Monch Tirso de Molina in die literarische Welt
erhobenen ,Burlador de Sevilla“. Viriler Verfuhrer,
lustbetonter Eroberer, amoralisches Scheusal, Leidender in
einer absurden Welt, zynischer Nihilist, scheiternder
Gottsucher, Metapher des Bodsen: In tausenderlei Gestalten
tritt er uns entgegen. Der kluge, theologisch gebildete
Dichter Lorenzo da Ponte hat ihn fir Wolfgang Amadé Mozart in
ein vielsagendes Libretto, der Komponist hat es 1in
unsterbliche Musik gekleidet. Heute ist ,Don Giovanni“ auf der
Biuhne vor allem in dieser Oper prasent. Entsprechend
vielgestaltig sind die Deutungen.

Roland Schwab gelang vor gut zwOolf Jahren mit einer von seiner
Lehrerin Ruth Berghaus geschulten Hand, die innere Spannung
von Mozarts ,dramma giocoso“ zu inszenieren, ohne seine
Kraftpole auszuschalten. Denn da ist die erzahlte Handlung,
eine Geschichte voller (Wort-)witz und bedeutungsvollen
Momenten. Und auf der anderen Seite das Bewusstsein des
Mythos, die Reprasentation einer Figur auf der Buhne, die
unerschopflich ist und ein zeitloses Geheimnis in sich tragt.

Schwab verzichtet mit seinem Buhnenbildner Piero Vinciguerra
auf jeden Schauplatz. Und nicht ein einzelner Don Giovanni,
nicht nur ein Leporello werden in ihren Konturen in der
Schwarze der Buhne sichtbar: Sie vervielfachen sich, werden
zum Kollektiv, oder, wenn man so will, zu einem Schwarm ihrer
Erscheinungsformen im Lauf ihrer Geschichte. Auch der Komtur —
am Ende nur noch drohnend mahnende Stimme — schalt sich als
einer aus den Vielen heraus. Ein sinniges Bild fur den Mythos,
der sich in der Zeit vervielfacht hat, der, wenn er denn
greifbar wird, nur einen Ausschnitt seiner ganzen Wirklichkeit
kolportiert.

Ein Sisyphus der Lust


https://www.schwab-roland.de/

In Schwabs Deutung konkretisiert sich der Mythos aus purer
Notwendigkeit dim Individuum eines Don Giovanni (Mattia
Olivieri) und seinem Leporello-Alter-Ego Tommaso Barea. Doch
sie erinnern immer daran, dass sie Kkeine Personen im
klassischen Sinne sind. Auch die Kostime von Renée Listerdal
variieren die Konkretion immer wieder: In der komodiantischen
Verwechslungsszene im zweiten Akt wird etwa das alte Mantel-
und-Degen-Stuck zitiert. Und wenn das OQutfit der beiden
Akteure sich immer deutlicher an Fetisch-Leder aus der SM-
Szene annahert, entspricht das der ambivalenten Rolle des Don
Giovanni: Er ist der Qualer der Menschen seines Umfelds und er
wird gequalt von seiner Existenz, die sich in der standigen
Wiederholung des Immergleichen erschopft.

Schwab sieht offenbar Parallelen zu Sisyphus. Doch wenn der
antike Steinroller zumindest bei Albert Camus’ im Moment, 1in
dem er die Absurditat seines Daseins annimmt, ein glicklicher
Mensch 1ist, macht Schwab das Leiden seines Protagonisten
deutlich: Geradezu flehentlich senkt er im ersten Finale den
Kopf, um den Schwerthieb von Don Ottavio zu empfangen — aber
sein Widersacher hat nicht das Format, um zuzuschlagen. Am
Rand der Bihne strampelt derweil ein halbnackter Athlet auf
einem Hometrainer — ein Fahrrad, das trotz groRter Anstrengung
nicht von der Stelle weicht.



Existenzieller Schmerz und Sehnsucht nach Erlosung.
Szene aus dem ersten Finale von Mozarts ,Don Giovanni“
an der Deutschen Oper Berlin (Aufnahme von 2015). (Foto:
Bettina StoR)

Zum genial komponierten musikalischen Chaos Mozarts drehen
sich zwei Gestange-Burgen wie gigantische Mahlwerke
gegeneinander; eine davon erinnert an eine Parabolantenne, die
Signale aus galaktischen Fernen empfangen konnte. Sie scheinen
wie das magische Theater in Hermann Hesses ,Steppenwolf” alle
zu verschlingen, nur Zerlina wandelt wie in Trance aullen
voruber. Eine enge Pforte, einer Flughafenschleuse ahnlich,
zitiert das Inferno-Motto Dantes: Lasst alle Hoffnung fahren.
Eine bestlirzende Umsetzung des Perpetuum-mobile-Kreiselns, das
Mozart in der sogenannten Champagnerarie Don Giovannis
musikalisch ausgeformt hat.

Der Butler stolpert iiber eine Leiche

In der letzten Szene uberschlagen sich dann die Assoziationen:
In den schemenhaft sich abzeichnenden Trummern einer bestandig
gegenwartigen Vergangenheit imitiert Leporello Freddie Frinton



in ,Dinner for one”, stolpert aber statt uUber den Tigerkopf
ube die Leiche einer ermordeten jungen Frau. Don Giovanni
flttert schwarze Gestalten wie Hunde, als saBe er in Pasolinis
,5alo — Die 120 Tage von Sodom“, Leonardos ,Abendmahl” wird
heraufgerufen. Das Ende imaginiert Schwab wie die Romantiker
des 19. Jahrhunderts ohne das abschliellende Sextett. Das
Schicksal des bestraften ,Wistlings“, eines von allen humanen
Bindungen freien Charakters, entzieht sich der Moral. Eine
entscheidenden Abweichung, die den Mythos fur unsterblich
erklart. Die Tortur des Sisyphus geht weiter.

Giovanni“: der kunftige
Essener GMD Andrea
Sanguineti. (Foto: Volker
Wiciok)

Musikalisch hinterlasst die Auffuhrung unter Andrea Sanguineti
einen zwiespaltigen Eindruck. Das liegt in erster Linie an
einer akzentarmen, die Melodiestimmen betonenden Spielweise
des Orchesters, der Sanguineti offenbar keine Impulse zu geben
hat. Die Ouverture, schlank und ohne Abgrinde, wirkt im Adagio
eine Spur zu schnell, zu unverbindlich, wechselt mit dem Tempo
im Allegro ihre musikalische Haltung nicht und bildet so
keinen Kontrast aus.

Im Lauf des Abends zeigt sich Sanguineti als bedachter
Begleiter der Sanger. Die reussieren unterschiedlich: Mattia
Olivieri singt ,Fin ch’an dal vino® vital und draufgangerisch,



zeigt im Standchen eine Stimmkultur, die es zu einem wehmutig-
poetischen Intermezzo machen. Aber in den Rezitativen stoBRt er
wie Leporello an seiner Seite die Silben heraus. Man mag
diesen Verzicht auf elegante Formulierung dem Konzept der
Figuren anrechnen, aber das forcierte Spucken der Silben macht
wenig Freude und eroffnet in Tommaso Bareas ,Registerarie”
keinen expressiven Zugewinn. Der Don Ottavio Giovanni Salas
singt gepflegt, muss aber rollengemal blass bleiben. Artur
Garbas erfullt die Erwartungen, die man an einen Masetto
stellt, stimmlich muhelos, im Spiel zum Gluck ohne
ubertreibende Mochtegern-Komik. Patrick Guetti darf als
Commendatore aus dem Lautsprecher drohnen.

Elvira ohne SchweiRtropfen

Unter den Damen gebuhrt Lidia Fridman als Donna Elvira die
Palme: Sie bewaltigt den Umfang, die heiklen Spruinge und die
heroinenhafte Attacke anstandslos, mit gleichmallig geformten
und verfarbungsfrei positionierten Tonen bei einwandfreier
Artikulation. Endlich einmal eine Elvira, die der Partie ohne
SchweiRtropfen auf der Stimme gerecht wird. Elisa Verzier
macht als Zerlina mit unverbrauchtem Timbre und sorgsamer
Gestaltung auf sich aufmerksam. Flurina Stucki hat fir die
Donna Anna die Beweglichkeit und die melancholischen Tone, in
dramatischen Momenten wirkt die Stimme im Kern zu klein und
hilft sich mit aufgeblahtem Vibrato.

Roland Schwab hat mit dieser Arbeit die riskante
Herausforderung bewaltigt, den ,Don Giovanni“-Mythos komplex
chiffriert in all seinen Spannungen sinnlich erfahrbar zu
machen; dass die Inszenierung nach zwdlf Jahren noch so
unmittelbar wirksam ist, durfte auch der Spielleitung (Silke
Sense) zu verdanken sein.



Raum des blauen Wassers:
Piero Vinciguerra schafft fur
Puccinis ,,Trittico” 1in Essen
eine magische Biihne

geschrieben von Werner Haullner | 11. Februar 2023

Die Buhne von Piero Vinciguerra fur
Giacomo Puccinis Dreiteiler Il
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Trittico” am Aalto-Theater Essen. Ein
magischer Raum von Distanzierung,
Verklarung und SelbstentauBerung.
(Foto: Matthias Jung)

Was ware beili Giacomo Puccini denn ein anderes Thema, das drei
so unterschiedliche Opern wie in seinem ,Trittico” miteinander
verbinden konnte, wenn nicht die Liebe?

So trivial die Feststellung klingt — denn fast alle Opern
haben irgendetwas mit Liebe zu tun —, so grundlegend ist sie
fur Puccinis Experiment, drei Werke zu einem ,Triptychon® zu
verbinden, die wie drei Fliugel eines Kunstwerks einzeln stehen
und doch zusammengehoren. Aber Regisseur Roland Schwab hat in
seiner dritten Inszenierung am Aalto-Theater Essen (nach
Verdis ,Otello” und Leoncavallos ,Pagliacci”) eine andere
Antwort: der Tod.

Schwab entdeckt also, was Puccini in seiner letzten Oper
sTurandot” im schmerzlichen Scheitern letztlich bekraftigt
hat. Doch schon das ,Trittico“ beantwortet die Frage Friedrich
Nietzsches, ob Liebe und Tod nicht Geschwister seien, in drei
Versionen: dem gewaltsamen Mord, dem verkladrenden Ubergang und
einem Satyrspiel mit dem Tod, dem Schwab durch den Suizid des
Buoso zum Beginn von ,Gianni Schicchi” ein verstorendes
Gewicht gibt. Aus dem Uberdruss am Luxus — Buoso erschielt
sich am Rand eines mondanen Pools — keimt die zerstorerische
Gier nach Reichtum als Quelle materieller Véllerei. Von daher,
und verbunden mit dem Blick auf die auBerordentliche Qualitat
der Musik Puccinis, kann das ,Trittico“ auf gleicher Hohe wie
Verdis ,Aida“ oder Wagners ,Tristan und Isolde” auf das
unerschopfliche Thema von Liebe und Tod blicken.

Die Scharniere zwischen den Werken interessieren Schwab bei
seiner Neuinszenierung des ,Trittico” am Essener Aalto-Theater
besonders. Am liebsten hatte er, so bekennt er im
Programmheft-Interview, die drei Stucke ohne Pause
aneinandergehangt, und begrundet das tiefsinnig mit der
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Dreiteilung von Dantes ,Gottlicher Komodie®: Der Beginn, ,Il

Tabarro“, als Abgrund der Welt, ,Suor Angelica”“, das
ungeliebte Mittelstuck, als das ,Purgatorio”, den
Reinigungsort. Und schlieBlich ,Gianni Schicchi®, die

rabenschwarze Komodie, als Verweis auf das Paradies. Abwegig?
Sicher nicht, denn die einzige Liebe, die eine Chance auf
Gelingen hat, ist die zarte, sich selbst sichere Beziehung
zwischen den jungen Menschen Lauretta und Rinuccio.

Zerstiebt Hoffnung wie Seifenblasen?

Heiko Trinsinger (Gianni Schicchi),
Lilian Farahani (Lauretta) in ,,Gianni
Schicchi®. Foto: Matthias Jung.



Aber wer starker ist, die Liebe oder der alles verbindende
Tod, wird in ,Gianni Schicchi® Bild und Szene virtuos in der
Schwebe gehalten. Zwar bekommt das kleine Luder Lauretta genau
das, was sie will, aber hinter dem frohlich posierenden Paar
schaumen Seifenblasen auf. Und der Schelm Gianni Schicchi halt
eine rote Kugel in der Hand, die wahrend des gesamten
oTrittico” als Chiffre in der Szene prasent war. Ist es der
Apfel der Eva, mit dem das Paradies unzuganglich und das Bodse
in der Welt wirksam wurde? Die verbotene Frucht, die den
Menschen ,wie Gott“ um sich selbst wissend, frei, aber auch
der Muhsal unterworfen der Welt auslieferte? Und verheiRt die
Leuchtschrift , Addio Speranza“ nicht auch auf die vergebliche
Liebesmuh‘? Die Hoffnung — addio, also ,zu Gott“?

Schwab arbeitet gerne (und manchmal zu viel) mit solchen
symbolischen Fingerzeigen, mit chiffrierten Hinweisen. In , Il
Tabarro” spielt ein Drehorgler einen verstimmten Walzer. Er
sollte in den beiden anderen Teilen wiederkommen — stummer
Reprasentant des Todes im Komodiantenkostim und so ein Echo
des ,Leierkastenmannes” Schuberts. Das Kleid 1in sanft
abgestuften Rosa-Tonen — die Kostume sind Gabriele Rupprechts
sensible Schopfungen — verbindet die Protagonistinnen der drei
Opern, betont das Gemeinsame der Frauenfiguren, die beil
Puccini von Manon bis Liu stets zu Opfern verurteilt sind.

Wesentlich getragen wird Schwabs jeden Realismus
transzendierende Sicht von einem groBen Wurf Piero
Vinciguerras: Fur diese erste komplette Realisierung des
Puccini-Dreiteilers 1in Essen hat der international
erfolgreiche italienische Bildmagier die Buhne mit einem
riesigen Wasserbecken ausgeflullt. Doch was anderswo lediglich
zum szenischen Aufreger taugte, erhalt in Essen sinnliche
fassbare Bedeutung: Das Wasser wird selbst zum symbolhaften
Element von Zeit, Verganglichkeit, Elendsstrom und Tranensee.
Selbst in ,Il Tabarro”, in dem der Verismo und das Sozialdrama
Emile Zolas griiRen, illustriert es nicht das Ufer der Seine.
Und in Verbindung mit dem meisterlich eingesetzten Licht



wandelt es den Raum zur Sphare. Hier geht es nicht mehr um
Schauplatze, sondern um Seelenraume.

Das Licht schafft Verbindungen zwischen den Opern: Wenn Luigi
im ,Tabarro” bitter feststellt, das Leben habe keinen Wert
mehr, schimmert die Bihne in dem blauen Licht, das spater
Schwester Angelica umfliellt, wenn sie sich vergiftet. Dieser
Moment ist groBBe Buhnenkunst: Der riesige Spiegel uber der
Wasserflache senkt sich in der Hinterbihne und lasst die
Zuschauer wie von oben auf die im Blau hingestreckte Angelica
blicken. Der Moment des Sterbens als Selbstentaullerung,
Transzendierung und Verklarung wird wie selten sinnlich
fassbar. So legt Schwab Spuren aus, die sich im Lauf des
Abends zu festen Banden zwischen den drei Teilen entwickeln.
Puccini hatte seine helle Freude gehabt.

Sanger garantieren musikalische Qualitat

Das Aalto-Theater kann mit einer Riege von Sangern aufwarten,
die auch die musikalische Qualitat des Abends garantieren.
Bettina Ranch etwa spielt als Frugola den Frust einer
derangierten Schonheit aus und streift die Spur des
Naturalismus, ohne die Dichte der Szene zu durchbrechen. Als
FUrstin in ,Suor Angelica” reprasentiert sie — bezeichnend mit
der Chiffre des Lichts durch ihre Sonnenbrille spielend — die
eiskalte Unerbittlichkeit, die empathielos auf das Erbe
konzentriert schon die Gier der Nachfahren in ,Gianni
Schicchi® prafiguriert. Jessica Muirhead ist ein Schatz im
Ensemble des Aalto-Theaters: Die ganze Sensibilitat,
Verletzlichkeit und innere Qual der ins Kloster verbannten
unehelichen Mutter legt sie flur Schwester Angelica in ihre
freie, bluhende, im Piano reich schattierende Stimme.



Der Tod zerreiRt das begrenzende Gespinst und O0ffnet den
Raum: Jessica Muirhead in ,Suor Angelica“. Foto:
Matthias Jung.

Marie-Helen Joél hat als Abtissin und vor allem als Zita in
,Gianni Schicchi” stimmlich sicher unterfutterte, szenisch
dichte Auftritte. Auch die kleineren Rollen sind niveauvoll
besetzt, etwa mit Liliana de Souza (Schwester Eiferin, La
Ciesca), Giulia Montanari (Genovieffa) oder Christina Clark
(Nella). Annemarie Kremer setzt als Giorgetta einen imposant-
kraftvollen Sopran ein, aber den scharfen, vibratoreichen
Tonen fehlt der sinnliche Schmelz einer Puccini-Stimme. Auch
Lilian Farahani ist als Lauretta nicht optimal besetzt: ,0 mio
babbino caro“, der Schlager des gesamten ,Trittico”, erklingt
zu leicht, zu soubrettig, und ohne flielRende melodische Bodgen.

Mit Heiko Trinsinger als Michele (,Il Tabarro“) und als Gianni
Schicchi kann sich das Aalto-Theater auf eine sichere Nummer
verlassen. Er erfasst trotz eines nicht so sehr italienisch
gefarbten Baritons die resignierte Trauer und den impulsiven
morderischen Ausbruch eines Mannes, der ratlos zusehen muss,
wie ihm die immer noch geliebte Frau im FlieBen des Schicksals



entgleitet. Dem Gianni Schicchi gibt er weniger die Eleganz
des gewitzten Betrugers mit, sondern eher virile Kraft,
unbandige Komdédiantenlust, aber auch einen Flash von Zynismus.

Sergey Polyakov (Luigi) und Annemarie Kremer (Giorgetta)
im ersten Teil des Abends, ,Il Tabarro“ (,Der Mantel”).
(Foto: Matthias Jung)

Sergey Polyakov ist ein standfester, zu kraftvollem Nachdruck
fahiger Luigi, der dennoch die druckende Trostlosigkeit seiner
Existenz und die leise Trauer in seiner Leidenschaft in
flexiblen Tonen auszudrucken weill. Baurzhan Anderzhanov (Il
Talpa/Betto di Signa) fallt wie stets durch seine makellos
gefuhrte Stimme und den Wohllaut seines kuhlen, aber schon
abgerundeten Timbres auf. Zu hoffen ist, dass Christopher
Hochstuhl aus dem Opernstudio NRW als Liedverkaufer kunftig
nicht auf ein paar Satzchen und stumme Auftritte beschrankt
bleibt. Zumal in ,Gianni Schicchi® machen die Sanger — mit
Carlos Cardoso als erfrischendem Rinuccio und Uwe Eikdtter als
erfahrenem Gherardo — dem Begriff des ,Ensembles” alle Ehre.
Opern- und Kinderchor des Aalto-Theaters unter Patrick



Jaskolka bewaltigen die schwierige Aufgabe, aus der Ferne und
in ungunstiger Aufstellung zu singen, mit solider Sicherheit.

Im Orchester erklingt ein ,moderner* Puccini

Am Pult der Essener Philharmoniker waltet diesmal Roberto
Rizzi Brignoli, Generalmusikdirektor in Santiago de Chile und
haufiger Gast an Hausern wie der Mailander Scala, Berlin,
Hamburg oder Stuttgart. Er prasentiert einen ,modernen”
Puccini, bedacht auf Transparenz und genaues Nachzeichnen der
Komplexitat von Puccinis Komposition. Das ist gerade fur ,Il
Trittico” ein passender Zugang. In ,Il Tabarro“ betont er nach
einem luftig-lockeren Beginn nicht die Qualitaten des Verismo-
Reillers, sondern die diskret schattierten Tone, die lyrischen
Momente, in denen sich die verletzten Seelen musikalisch
auBern.

In ,Suor Angelica“, die der Operntradition des 19.
Jahrhunderts am nachsten liegt, hatte man sich stellenweise
einen suffigeren Klang vorstellen konnen. Aber die Essener
Philharmoniker bringen das mystische Kolorit zum Leuchten,
funkeln in der differenzierten Instrumentierung in aparten
Farben, spielen Lyrisches geldst und ohne Druck. Beste
Voraussetzungen fur die agile Musik des ,Gianni Schicchi®, in
der die Moll-Klage ebenso geheuchelt klingt wie das heroische
Preislied auf Florenz, und in der sich die Philharmoniker
vergnugt auf punktierte Details und schrage Springe
kaprizieren. Eine Burleske mit schaurigem Hintergrund — der
Kreis ist geschlossen.

Vorstellungen am 13. Februar (mit Nachgesprédch), 2., 20., 31.
Marz, 24. April, 15. Juni 2022. Info:
https://www.theater-essen.de/spielplan/2022-02/iltrittico/6384
/



Trauma-Theater statt
Thespiskarren: Roland Schwab
radikalisiert 1in Essen
Leoncavallos »Pagliacci”
(,Der Bajazzo")

geschrieben von Werner HauBner | 11. Februar 2023

F

Theater der Grausamkeit: Sergey Polyakov (Canio) und
Seth Carico (Tonio). Foto: Matthias Jung

Ruggero Leoncavallos Oper ,Pagliacci” gilt gemeinhin als
Musterbeispiel des Verismo: Kleine Leute in einem
zuriickgebliebenen Landstrich, eine aus dem Alltag wachsende
Tragéodie und ein reales Ereignis als Vorbild: Ein Doppelmord,
den der Komponist als Kind in Montalto in Kalabrien angeblich
selbst mit ansehen musste. Ein Trauma.
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Nichts vom vertrauten ,Verismo“ mit bunt beleuchtetem
Thespiskarren und Commedia dell’arte-Kostumierung findet sich
im Essener Aalto-Theater: Roland Schwab hat jeden Naturalismus
dezidiert hinter sich gelassen, aber er legt die Emotionen der
Menschen bis zur Schmerzgrenze frei. Auf der jedem konkreten
Schauplatz abholden Bihne von Piero Vinciguerra ballt sich ein
Trauma zusammen, dessen Explosion den Zuschauer beruhrt und
uberwaltigt zurucklasst. Wenn Theater sein muss, dann genau
so: unmittelbar, packend, bildgewaltig und dabei in jedem
Moment des verdichteten Ablaufs gedanklich konzentriert und
schliussig. Roland Schwab ist damit nach seinem grandiosen
,0thello” wieder ein Meisterstuck eines tief in die Seele
dringenden Musiktheaters gelungen. Nichts fur einen netten
Abend, nichts zum nebenbei Erleben, sondern zutiefst
erschitternd und wahrhaftig: ,Verismo“ auf einer ganz anderen
Ebene als der fragwlrdige italienische Stilbegriff meint.

Zwangslaufiges Geschehen jenseits der Logik

Im Prolog l6st sich aus dem Hintergrund ein schwarzer,
entstellter Mann, der einen anderen an der Kette heranzerrt:
Es ist derjenige, der zuvor in einer rasanten Filmsequenz
durch die Keller und Gange des Opernhauses hetzt und an der
Glastur zur Billettkasse schmerzlich scheitert. Es gibt kein
Entkommen aus dem Raum des Theaters. Fur ihn — es ist Canio -
»muss Theater sein”. Das lesen wir auch auf dem Schild, das
ihm der schwarze Prolog wie die Schandtafel eines Delinquenten
umhangt. Canio, der ,Bajazzo“, ein Opfer seiner Kunst, ein
Gefangener schonen Scheins, gar einer bitteren Illusion? Die
Kette der Assoziationen ist erdffnet, und sie lasst sich auch
am Ende, als die ,Commedia“ ihr blutiges Finale erreicht,
nicht ganz schlussig knupfen. Das ist keine Schwache, sondern
einer der Vorzuge der Inszenierung. Denn ein Trauma, wie der
Protagonist es hier auf schwarzglanzendem Boden in einem Raum
voller Bruchstlicke durchleidet, erfullt sich nicht in Logik,
sondern in der Zwanghaftigkeit eines Geschehens, das nicht
aufzuhalten ist.
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Diesen Raum fullt Schwab mit beziehungsreichen Chiffren. Tote,
deren rotbeschuhte Beine aus den Leichensacken ragen: Opfer
des mannhaften Wahns von ,echten” Gefuhlen, von zu Wahnsinn
gesteigerter ,Liebe” und tddlich explodierender Eifersucht?
Der Mann mit einer Blutwunde auf dem Unterhemd, zum Tode
verletzt wie Amfortas und doch zum Leben, zum Spielen
gezwungen? Der schwarze Mitspieler Tonio, nicht der drollig-
gefahrliche Kruppel wie sonst, sondern ein Gezeichneter und
ein teuflischer Strippenzieher. Eine transzendierte Figur, die
zum Hohepunkt der Tragoddie mit einer Stange auf- und abgeht,
wahrend der weilS geschminkte Tod auf einem Hochrad Uber die
Bihne huscht: ein Klingsor im bosen Reich entfesselter Luste.

Komplexes Spiel enthiillt die Sehnsiichte der Personen

Auch das Theater auf dem Theater bleibt beziehungsreich
unbestimmt. Keine putzige Wanderbuhne, sondern ein Geflecht
von Lichtern, aufgespannt wie eine Zirkuskuppel, dann
herunterfahrend wie eine gierige Spinne an ihrem Faden,
schlielflich eine Arena, an deren Brustung die gemordete Nedda
uber ihren Rucken hangt, wie auf einem surrealen Gemalde.
Vorher hatten die junge Frau und ihr Geliebter Silvio mit der
Lichterkette eine Verbindung zwischeneinander gezogen, 1im
Liebesduett, im dem sie sich ihrer Sehnsidchte versicherten.



Szene auf der Buhne von Piero Vinciguerra fur ,Der
Bajazzo“ am Aalto-Theater in Essen. Rechts Seth Carico
als Tonio. Foto: Matthias Jung.

Und um Sehnsucht geht es in diesem Stuck. Bei Canio, der von
seinem jungen Findelkind geliebt sein will und bei dem er am
Ende nicht einmal Mitleid wund Gnade findet. Ein
Schmerzensmann, der die Illusion der Liebe verinnerlicht hat
und am Ende im Jahzorn abschlachtet. Bei Silvio, dem jungen
Bauern, der sich schwarmerisch eine Zukunft ausmalt. Bei
Beppe, dessen scheinbar leichtfufige Harlekin-Arie erfullt ist
mit elegischem Begehren, das sich auf der Bihne im makabren
Spiel mit einem der Frauenbeine als konkret fleischlich
manifestiert.

Vor allem aber bei Nedda: Ihre langen blonden Haare machen sie
aus der Perspektive der Manner zum Gegenstand der Begierde;
sie selbst setzt sie auch als erotisches Signal ein. ,Voller
Leben und erfillt von unnennbaren Sehnsichten”, schnallt sie
sich bei ihrer Vision von den frei fliegenden Vogeln die
Fligel eines Engelchens um. Ihre roten Schuhe hat sie dazu
abgelegt, sich befreit von diesem Zeichen sexueller



Objektivation. Das komplexe Spiel mit visuellen Signalen und
Chiffren Uberzeugt auch bei Tonio, bei dem die Seite der
seelischen Bezauberung durch den Gesang Neddas, jah zerstort
durch den beillenden Spott der jungen Frau, in der Inszenierung
allerdings kaum herausgearbeitet wird. Die malizidse Gier
gewinnt schnell die Dominanz.

Schwab stellt uns Menschen vor Augen, deren Sehnsucht im
traumatischen Geschehen offenbar wird; das Spiel entlarvt die
Innenseiten der gequalten Seelen. Was Leoncavallo in der
Handlung der ,Pagliacci” aus dem Zusammenprall von Spiel (im
Spiel) und (dargestellter) Wirklichkeit entwickelt, wird in
Schwabs Inszenierung kongenial erfasst und auf eine neue Ebene
geholt. Da kommt es auch nicht darauf an, dass die von
Leoncavallo erzahlte Story des Kriminalfalls als Vorbild der
Oper langst als Falschung entlarvt ist: Die Fiktion des Realen
hat eine neue Wahrheit hervorgebracht, das Theater ist der
magische Ort daflur — Hermann Hesses ,Steppenwolf” wird direkt
zitiert.

Die HOohe des musikalischen Stils wird geschleift

Ware das musikalische Gluck ebenso vollkommen gewesen, man
hatte von einem einzigartigen Opernabend zu berichten gehabt.
Doch lassen die Sanger allesamt spluren, was ein kundiger
Kritiker einmal , die Schleifung der Stilhdhengesetze” genannt
hat. Leoncavallo — und seine Kollegen wie Mascagni, Giordano
oder auch Zandonai — stehen fur eine damals neue Art des
Singens: Addio zum stilisierten, kunstvollen ,canto fiorito“
hin zum naturalistischen ,Schrei”, in dem sich die Stimme
exzessiv verausgabt und Schauer des Entsetzens oder der
Wollust uber die Rucken der ZuhOrer treiben will.

Heute gilt im Singen von Verdi bis Puccini nicht einmal mehr
das. Ein Beispiel ist der Bariton Seth Carico als Tonio: Ein
robustes Material wird, kaum beruhrt von Differenzierungen in
Farbe oder Tonbildung, robust eingesetzt und schindet machtig
Eindruck. Die subtilen Nuancen des Prologs, die emotionalen



Zwischentone dieses so geschundenen wie boshaften Charakters
werden mit der immergleichen Prasenz herausgeschleudert.
Schmerz, Zynismus, Verschlagenheit, oder auch einfach nur
Kantabilitat, dynamische Flexibilitat, Schmelz oder
Strahlkraft sind zu einem stahlern gefassten, im Zurucknehmen
schnell rissigen Klang zusammengepresst.

Sergey Polyakov als Canio. Foto: Matthias Jung

Der Canio von Sergey Polyakov versucht sich darin, seinen
wuchtigen Tenor zu zahmen, ihm die Farben der Schmerzes, der
unendlichen Enttauschung, aber auch der ungebandigten Wut
abzuringen. Die HOhe drangt anfangs sehr an den Gaumen, kann
sich erst im zweiten Akt befreien. In ,Vesti la giubba“
ersetzt Nachdruck den Ton der Resignation und der inneren
Qual. Doch in den sich steigernden Ausbrichen der Wut hat
Polyakov seinen Weg gefunden. Carlos Cardoso bleibt dem
elegischen vokalen Maskenspiel des Arlecchino einiges
schuldig; Tobias Greenhalgh vermittelt mit schwacher Tiefe und
einer in unbefreiter Lautstarke Ubertdnten Lyrik nicht den
Eindruck, seine Rolle uber das Verismo-Klischee — laut und



ungeschliffen — hinausheben zu wollen.

Abgeschlachtet in der Arena der Emotionen: Gabrielle
Mouhlen (Nedda). Rechts Sergey Polyakov (Canio). Foto:
Matthias Jung

Bleibt Gabrielle Mouhlen als Nedda: Ihr Timbre von der Harte
eines Brillanten taucht ihre groBe Solo-Szene in ein kihles,
klares Licht. Der Traum von den freien Himmelsvdgeln schimmert
wie Glas, die Farben der Sehnsucht bleiben hell und
ungebrochen. Zu flexibler Phrasierung hat sie kaum
Gelegenheit, denn Robert Jindra am Pult gibt ihr kaum den Raum
zum Atmen, drangt auf Tempo und vor allem auf stabile,
ungeschmeidige Metren. Bei einem so erfahrenen Kapellmeister
wundert dieser Rigorismus — dass Leoncavallo gut mit dem
Hohenzollernkaiser konnte, ist kein Argument fiur preuBische
Exaktheit.

Vom ausschwingenden Cantabile abgesehen 1lasst Jindra den
Essener Philharmonikern viel Raum fur fein ausgestaltete Soli
und duftige Tutti, denen man die reduzierte Orchesterfassung
von Francis Griffin nicht negativ anzukreiden braucht. Die



filigrane Brillanz der Begleitung in der Nedda-Arie 1lasst
keine Winsche offen; die elfenhaften Staccati und Pizzicati
zur Arietta Beppes haben den passenden Hauch des Kinstlichen.
Auch der Opernchor von Jens Bingert erfiullt seinen Part von
den Rangen des Hauses, nur kurz von breitem Tempo irritiert,
mit Glanz und einer in diesem Stick sonst kaum herstellbaren
Transparenz. Noch einmal: Ja, so soll Theater sein. Und wir
alle sollten froh sein, dass wir es wieder haben!

Weitere Vorstellungen in dieser Spielzeit nur noch am 13.,
18., 20. Juni 2021. Info: www.theater-essen.de

Rasendes Protokoll des
Verfalls: Roland Schwab
inszeniert Giuseppe Verdis
,0tello” am Aalto-Theater
Essen

geschrieben von Werner HauBner | 11. Februar 2023
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Das Prinzip des Bosen: Nikoloz Lagvilava als Jago in der
Essener Neuinszenierung von Giuseppe Verdis ,0tello” in
Essen. Foto: Thilo Beu

Der Jubel iiber den Sieg ist falsch und schal. Mag sein, dass
der hochmiitige Muselmane zerschmettert am Grund des Meeres
liegt. Aber der Mann, den die tarngriinen Truppen da
hereinschleifen, ist alles andere als der kraftstrotzende
Sieger. Er 1ist ein Gezeichneter: Otello, halbnackt, kaum
fahig, sich auf den Beinen zu halten, schreit ein diinnes
nEsultate” heraus und wankt hinkend von der Biihne. Ein
strahlender General sieht anders aus.

Und der andere, der Fahnrich, der so gerne Hauptmann geworden
ware, dem Otello aber einen anderen vorgezogen hat? Der
vernebelt in Roland Schwabs neuer Inszenierung von Verdis
vorletzter Oper am Aalto-Theater in Essen erst einmal den
Raum. Dann zerbricht er eine schwarze, lochrige Fahne - das
Banner des Aufruhrs, des Verderbens? Jago schnippt mit dem
Finger und das Inferno bricht aus. Er ist, das macht Schwab
von Anfang an klar, der Regisseur des BoOsen. Sein Prinzip:
»Ich bin nichts anderes als ein Kritiker.“ Der Geist, der



stets verneint.

Die ,Feuer der Freude” tauchen die Szene in gespenstisches
Orange. Spater fahrt auf der karg-schwarzen Buhne von Piero
Vinciguerra im Hintergrund ein Dschungel hoch. Cassio wankt in
die ROte hinter den Palmen; Napalmbrand oder Hollenfeuer, von
Jago entzundet. Francis Ford Coppolas Apocalypse Now oder
Stanley Kubricks Full Metal Jacket lassen gruRen.

Doppeltes Opfer Otello

Roland Schwab interessiert sich nicht so sehr fir die feinen
psychologischen Verastelungen einer Eifersucht, die ihre
fahlen Faden in die Seele von Otello bohren, auch nicht flr
den schrecklichen Mechanismus, mit dem der Nihilist Jago sein
todliches Garn spinnt. Er zeigt keinen Krieger auf dem
Hohepunkt seines Erfolgs, der dann durch einen Gespinst, fein
wie das Taschentuch seiner Desdemona, zu Fall gebracht wird.
Bei ihm 1ist Otello ein doppeltes Opfer — das seines
furchtbaren Traumas, befeuert durch einen ebenso furchtbaren
Widersacher. Die Oper ist ein rasendes Protokoll des Verfalls,
der sich von Akt zu Akt steigert, um am Ende in unheilvoller
Lethargie auf einem Designer-Sessel zum Erliegen zu kommen.
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Gitterwerk einer traumatisierten Kriegerseele: Gaston
Rivero auf der Buhne von Piero Vinciguerra zu Verdis

,0tello”. Foto: Thilo Beu

Liebe, Eifersucht, der Aullenseiter, der in seiner Frau einen
Anker in der Welt gefunden hat: Diese Motive werden am Aalto-
Theater sekundar. Im Vordergrund stehen die psychischen Folgen
des Grauens, das den Krieger einholt. Es fangt die Seele in
kaltglanzenden Lamellenrollos — eine Assoziation zur
franzdosischen ,jalousie”, der Eifersucht —, es bannt Otello
zwischen die Stabe eines inneren Gefangnisses.

Dahinter wird die Gesellschaft in kitschigen, im Halbdunkel
verschwimmenden Bildern sichtbar. Sie weicht angstlich zurick,
wenn Otello wie ein neurotisches Zootier an den Drahten
entlangtigert. Dann gibt das Gitterwerk den Blick frei auf
blutglanzende Koérper, die 1in den verzweifelten
Wiederholungszwangen kranker Seelen zucken und sich winden:
Otello, vervielfaltigt. Ikonen psychischer Verderbnis, in
Blitze des Wahnsinns getaucht. Damonisch klares Licht -
Manfred Kirst und sein Team leisten GroBartiges — und giftige
Nebel l6sen einander ab.



Projektion des Objekts einer Macho-Begierde

Und Desdemona? Das neue Ensemblemitglied Gabrielle Mouhlen,
blond, lange Beine, steckt in einem ungeheuer schnulzigen
Hochzeitskostim, als sie wie von ungefahr im Hintergrund der
Buhne auftaucht, wenn das Orchester die wundervolle Cello-
Einleitung zum Duett ,Gia nella notte densa” anstimmt.
Gabriele Rupprecht (Kostume) will die Figur mit diesem Aufzug
nicht denunzieren, sondern kennzeichnet sie als Projektion:
eine nur vordergrundig reale Gestalt, in der sich alles
zusammenfasst, was der Macho vom Objekt seiner Begierde, von
der Projektionsflache seiner Fantasien erwartet. Wenn ,Venus
leuchtet”, hockt Desdemona wie ein Incubus auf dem liegenden
Otello — ein geschmackloses Bild, das genau in diesem Moment
unheimlich sinnhaft wird: Der Mann der Siege erliegt der Macht
seiner unbewussten Vorstellungen.

Gabrielle Mouhlen
(Desdemona) und Gaston
Rivero (Otello). Foto: Thilo
Beu

Gabrielle Mouhlens stets mit kuhlem Metall versetzte Stimme,
im Piano nicht schmeichelnd oder schmelzend, passt zu dieser
unwirklich unerotischen Desdemona. Die Taschenlampen, mit
denen die Venezianer im dritten Akt auftreten, sind einmal
kein abgelebtes Versatzstuck des Regietheaters, sondern lassen
die Katastrophe vorscheinen, in die Otello, wild um sich
schlagend, hineintaumelt. Desdemona, sein letztes,



klischeehaftes Ideal, einziger Halt im verletzlichen Winkel
seiner verharteten Seele, ist im vierten Akt gefangen zwischen
den kaltsilbernen Lamellen der klackend sich schlielRenden
Jalousien. Der Mord ist kein Vorgang auBerer Realitat: Er
ereignet sich unsichtbar im grellen, gegen die Zuschauer
gerichteten Scheinwerferlicht. Danach kauert ein gebrochener
Mann in der entsetzlichen Leere seiner Existenz: ,0tello fu.”“
Es gibt ihn nicht mehr. Und Jago hinterlasst zynisch eine
teuflische Spur von Schwefeldampf.

Weitergefiihrte Kriegs-Metaphorik

Roland Schwab fudhrt in seiner Otello-Version mit schlussiger
Konsequenz die Kriegs-Metaphorik fort, die er bereits in
seiner Augsburger Inszenierung von Bedrich Smetanas selten
gespieltem ,Dalibor” (demnachst ist die Oper auch in Frankfurt
zu sehen) — dort noch ein Stuck zu gegenstandlich — eingesetzt
hat. Das Essener Aalto-Theater hat damit eine beachtliche
Alternative zu Michael Thalheimers nachtschwarzem Psychodrama
an der Deutschen Oper am Rhein geschaffen, das im April wieder
in Dusseldorf zu sehen ist — dort als ausweglose Geschichte
zweier Aulenseiter im Raum einer Paranoia, die selbst ein
harmlos-naives Requisit wie das Taschentuch zum Existenz
zerstorenden Fanal vergroBert. In Essen spielt das
,fazzoletto” auch eine Rolle - als zynisches Signal, das
Otellos fiebrige Wahnwelt anheizt, bis die finale Zersetzung
beginnt.

Enttauschende Performance des Dirigenten

Essen hatte also eine fulminante Premiere erleben konnen, ware
da nicht die enttauschende Performance des italienischen
Dirigenten Matteo Beltrami gewesen. Er glattet Verdis Dramatik
zu einem lyrisch grundierten Moderato, das wie ein fauler
Kompromiss zwischen einem faden Gounod und einem zahnlosen
Massenet wirkt: Der brachiale Orchesterschlag zu Beginn ohne
Scharfe, die Piani ohne Drohung, das Fortissimo ohne Aufruhr
und Katastrophenahnung. Die Artikulation des Orchesters ohne


https://staatstheater-augsburg.de/dalibor

Bestimmtheit, ohne zupackende Erregung. Der Wechsel zwischen
angespanntem Drive und gefahrlich drauender Entspannung ohne
Biss. Die schwarmerischen, sehnsuchtsvollen, aufbrausenden,
leuchtenden Momente des Duetts Otello — Desdemona im ersten
Akt glattgebugelt zu einem gefallig-unverbindlichen Moderato.

Blassliche Akkuratesse also im Graben zu starken Bildern auf
der Buhne. Dazu kein fokussierter Ton des Chores: Jens Bingert
mag sein Bestes gegeben haben, aber die federnden Tanzchen am
Dirigentenpult bleiben ohne Resonanz, und Uber die Prazision
zieht sich so mancher Schleier. Beltramis leidenschaftsloses
Verdi-Exerzieren hat bereits nicht in ,,Il trovatore” und noch
weniger in ,Rigoletto” Uberzeugen konnen. Ein Ratsel, warum
man sich fur diese wichtige Premiere wieder auf einen
derartigen Mangel an Profil eingelassen hat.

Jago triumphiert auch als Sanger

Von den mannlichen Protagonisten sichert sich der Jago von
Nikoloz Lagvilava auch vokal den Triumph: Sein
durchsetzungsfahiger Bariton basiert auf einer sicheren Stutze
ohne doppelten Boden atemtechnischer Tricks, behalt in der
Hohe Rundung und Fulle und schillert in der Tiefe in einer
satt-gefahrlichen Farbe. Die Duette mit Otello strotzen vor
Kraft, ohne dass dem Ton Gewalt angetan wurde. Der Mann kennt
keinen durch sfumature abgetonten Zweifel; auch sein ,,Credo”
ist ein Bekenntnis ohne Zwischentone. Dieser Jago ist keine
philosophische Gestalt, sondern ein abgebruhter Verbrecher.

Gaston Rivero halt in den Ausbrichen, in denen sich seine
Realitat dimmer unverruckbarer verschiebt, in Kraft und
Nachdruck muhelos mit. Aber seine Rolle braucht die
gebrochenen Momente, die Palette emotionaler Farben von der
Erinnerung an einstigen Seelenfrieden (Uber die
unkontrollierbare Glut bis hin zur tonlosen Erschopfung des
Endes. Da fehlen der soliden Mittellage dann die Farben des
Sarkasmus; da flackert der Lyrismus des Duetts mit Desdemona;
da fehlen in ,Dio! Mi potevi scagliar ..“ die Schmerzenstone



uber den verlorenen inneren Halt.

Carlos Cardoso macht mit strahlendem Timbre und einer
prasenten Emission auf sich aufmerksam; sein Cassio ist auch
als Figur gelungen. Dass Bettina Ranch im Finale nur aus einem
blechernen Off erklingt, ist schade, aber konsequent; ihre
Prasenz auf der Buhne 1ist eher die einer Aufseherin als die
der mitfuhlend-ahnungslosen Gefahrtin. Dmitry Ivanchey als
Rodrigo, Tijl Faveyts als Lodovico, Baurzhan Anderzhanov als
Luxusbesetzung fur Montano und Karel Martin Ludvik als Herold
erganzen das Ensemble.

Weitere Vorstellungen: 8., 20., 27. Februar; 9. Marz; 7., 18.
April; 12. Mai; 28. Juni 2019.
Info: https://www.theater-essen.de/spielplan/a-z/otello/

Der Traum zum Tode: Jules
Massenets ,,Don Quichotte” 1in
Gelsenkirchen

geschrieben von Werner Haullner | 11. Februar 2023
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Almuth Herbst und
Krzysztof Borysiewicz
in Jules Massenets ,Don
Quichotte” am
Musiktheater im Revier
in Gelsenkirchen. Foto:
Karl Forster

Jules Massenets ,Don Quichotte” ist kein haufiger Gast auf den
Musiktheaterbiihnen. Dass er — nach einer Koéolner Inszenierung
vor zehn Jahren - in zwei Spielzeiten gleich drei Mal in
Nordrhein-Westfalen zu sehen ist, darf wohl dem Zufall
zugeschrieben werden.

Wuppertal zeigte im Fruhjahr eine auf ein subtiles Traumspiel
konzentrierte Inszenierung von Jakob Peters-Messer, im Mai
2014 folgt das Theater Hagen, wo Gregor Horres Massenets
Alterswerk auf die Bihne bringt. Und jetzt hatte der groteske
Ritter, der seit Cervantes’ Roman nicht mehr aus der
Weltliteratur wegzudenken ist, seinen Auftritt in
Gelsenkirchen — hier verantwortet von Elisabeth Stoéppler.

Die Regisseurin hat sich unter anderem am Musiktheater im
Revier die Basis einer Karriere erarbeitet, die sie inzwischen
an grolle Hauser wie die Dresdner Semperoper gefuhrt hat. Nicht
zuletzt ihre Arbeit mit Benjamin Britten — zu erinnern ist an



die szenische Version des ,War Requiem” 2011 — hat dazu
beigetragen. Der ,Don Quichotte” ist ein weiteres Beispiel,
wie Stoppler zum Kern eines Werkes vordringt und ihn in
ausdrucksstarken Bildern freilegt.

Bei Massenet ist der alternde Adlige nicht der Trager einer
idealistischen Erhabenheit und eines weltzersetzenden Humors
wie bei Cervantes. Er ist auch nicht der Protagonist einer
Komodie, die sich aus verstiegen-bizarrer Fantasie speist.
Massenet stellt auf der Basis einer Fin-de-siecle-Tragikomddie
von Jacques de Lorraine die Frage nach dem Anteil von Traum
und Imagination an der Liebe. FlUr eine Zeit, die in Rausch und
Traum aufregende Welten ,hinter” der physikalisch
determinierten Realitat entdeckt hat, ein hochaktuelles Thema.
Dale Wasserman und Mitch Leigh haben in ihrem tiefsinnigen
Musical vom ,Mann von La Mancha“ das Thema weitergesponnen und
reflektiert, ob nicht das, was gemeinhin als die reale Welt
gilt, nicht erst durch den Begriff von der Welt konstituiert
wird.

Reales, Imaginares und Ertraumtes verweben sich untrennbar

Elisabeth Stoppler riuckt Massenets ,Don Quichotte” in genau
diese Richtung: Bei ihr ist Don Quichotte weniger ein
sTraumer“ als ein Mensch, in dessen Weltbegriff Reales,
Imaginiertes und Ertraumtes sich untrennbar verweben. Dazu
lasst sie sich von Buhnenbildner Piero Vinciguerra eine
hyperrealistische Villa bauen: Kiche, Sanitarraume, Wohn- und
Schlafzimmer, detailliert eingerichtet. Noch bevor ein Wort
fallt, baut Stoppler die szenische Spannung zwischen den
Protagonisten auf: Eine Hausangestellte — Dulcinée — reinigt
Bad und Toilette, wahrend im Obergeschoss ein alter Herr in
seiner Bibliothek versonnen sein Cello streicht. Das
Instrument, das ja oft als Symbol des weiblichen Torsos gilt,
behalt die Funktion als erotische Chiffre in der Inszenierung
— ein Zeichen fur die Klugheit, mit der Stoppler in ihrer
Bildfindung ans Werk geht.



Reales und Imgainares

verschwimmen: Krzysztof
Borysiewicz als Don
Quichotte. Foto: Karl
Forster

Don Quichotte hat sich ein wenig in seine Zugehfrau verguckt.
An dieser eher banalen Ausgangslage entzindet sich eine
romantische Vorstellung. Sie gibt der Welt eine
Bedeutungsebene, die am Ende nicht einldsbar ist: Das Gespinst
aus Idee und Imagination wird schlagartig zerrissen, als
Dulcinée den Heiratsantrag Quichottes brisk ablehnt: In diesem
Moment scheitert nicht nur die Konstellation, aus der die
Komodie besteht — die Liebe eines versponnenen alten Mannes zu
einer jungen Frau. Sondern, viel tiefer grundend, bedeutet er
auch die Vernichtung des Weltbegriffs Don Quichottes. Ein
Zusammenbruch, den Stoppler und Vinciguerra mit einer
radikalen Reduktion der Buhne bildlich erfassen: Es bleibt nur
das Sterbebett im Dunkel. Eine Szene, die uber die Gestalt Don
Quichottes hinaus in eine allgemeingultige Dimension wachst:
Wo die Begriffe ihre gestaltende Kraft verlieren, bleiben nur
noch Leerstellen: Der Mensch verliert sein Leben.

Der Weg dahin wird von Figuren flankiert, die zunachst aus der
unmittelbaren Lebenswelt des Ritters kommen — seine Familie —,
sich dann aber zu einer Galerie von Lebensentwirfen erweitern.
Die vorzuglich agierenden Gelsenkirchener Choristen verwandeln
sich in Gestalten aus Historie und Fiktion: Superman, Mutter
Teresa, Fidel Castro, Fred Astaire, Elvis Presley; den Meister
der damonischen politischen Fantastik Adolf Hitler und den
Schopfer surrealer Welten Salvador Dali. Stoppler zeigt damit,



wie sich die Grenzen von Don Quichottes Weltentwurf immer
weiter ins Imaginare verschieben, aber auch, wie die Fiktion
auf die Realitat einwirkt — am Beispiel von Menschen, die auf
welche Weise auch immer durch ihre Visionen ihre Welt geformt
haben. Diese Menagerie der Geschichte ist die grofe Stunde des
Kostimbildners Frank Lichtenberg: der fantastische Realismus
seiner Entwurfe balanciert genau auf der Nahtstelle zwischen
Tatsachlichkeit und Vorstellung.

Wo endet die
Realitat — w0
beginnt die

Imagination? Szene
aus ,,Don Quichotte”
mit Almuth Herbst
(Dulcinée). Foto:
Karl Forster

Wieder einmal bestatigt das Gelsenkirchener Orchester, die
Neue Philharmonie Westfalen, dass es mit einem bemerkenswerten
Fortschritt in seiner Klangkultur in der Oberliga 1in
Nordrhein-Westfalen mitspielen kann. Dirigent Valtteri
Rauhalammi betont nicht so sehr die veristischen Einflisse in
der eklektischen Partitur Massenets, sondern arbeitet die
impressionistischen Momente heraus: Klangschattierungen und



dynamische Finessen, die eher an Debussy als an Mascagni
erinnern. Und er beleuchtet den ,Wagnerisme” Massenets:
Momente in der Musik, die an Wagner erinnern, ohne 1ihn zu
imitieren. Der Rang dieses Spatwerks wird horbar.

Die Solisten auf der Buhne, darstellerisch ebenso gefordert
wie musikalisch, bleiben Massenet nichts schuldig. An Stelle
des in der Premiere gefeierten Krzysztof Borysiewicz sang
Jongmin Lim die Titelpartie nobel zurickhaltend, auf subtile
Valeurs mehr achtend als auf den Glanz der grollen Tone. Den
Mann, der in Don Quichottes Dasein das unldsbare Band mit der
banalen Welt des Alltags verkorpert, war Dong-Won Seo: Sein
Sancho Pansa, manchmal zu guttural eingefarbt, 1liels
nachvollziehen, wie sich jemand, der sich zunachst mit dem
Vorgegebenen arrangiert, die Schonheit und Kraft einer Vision
zu entdecken beginnt.

Almuth Herbst setzte einen vollen, saftigen Mezzo ein, um die
Facetten Dulcinées auszudriicken: zuerst arglose Putzfrau, dann
Klischeebild der verfuhrerischen Spanierin, schliefSlich
ungewollt verderbliche femme fatale. Berechtigte Begeisterung:
Mit diesem ,Don Quichotte” knupft das Musiktheater im Revier
an seine groBe Tradition wegweisender Inszenierungen an und
setzt einen markanten Akzent 1in der Rhein-Ruhr-
Theaterlandschaft.

Massenets , Don Quichotte” gibt es im Gelsenkirchen noch an
sechs Abenden zwischen 28. Dezember und 15. Februar 2014.



