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

geschrieben von Werner Haullner | 10. Februar 2022

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

Was ware beli 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 Fligel eines Kunstwerks einzeln stehen
und doch zusammengehOoren. Aber Regisseur Roland Schwab hat in
seiner dritten Inszenierung am Aalto-Theater Essen (nach
Verdis ,0Otello” 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 verklarenden 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 Vollerei. 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
Dreiteilung von Dantes ,Gottlicher Komodie®: Der Beginn, Il
Tabarro“, als Abgrund der Welt, ,Suor Angelica“, das
ungeliebte Mittelstuck, als das ,Purgatorio“, den
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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 verheiBt 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 KomoOodiantenkostim und so ein Echo
des ,Leierkastenmannes” Schuberts. Das Kleid in 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 groen Wurf Piero
Vinciguerras: Fur diese erste komplette Realisierung des
Puccini-Dreiteilers 1in Essen hat der international
erfolgreiche italienische Bildmagier die Biuhne 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 | 10. Februar 2022

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

Rauschende Partys,
gnadenloser Heiratsmarkt:
Tschaikowskys ,Pique Dame” -
ins Hollywood der 50er Jahre
verlegt

geschrieben von Eva Schmidt | 10. Februar 2022
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Szenenbild aus ,Pique Dame” in Dusseldorf. (Foto: Hans
Jorg Michel/Rheinoper)

Der kleine Indianer geht traurig iiber die Biicke, von der sich
die ungliicklich verliebte Lisa gleich stiirzen wird. Dabei ist
er gar nicht real, sondern die Kopfgeburt des Drehbuchautors
Hermann, der fiir die Traumfabrik Hollywood Ideen produziert,
aber zu seiner High Society nicht wirklich dazugehort: Denn er
besitzt weder einen Swimmingpool noch eine mondane Villa,
geschweige denn einen Pfennig Geld. Nur seine
leidenschaftliche Liebe zu Lisa, fiir die er zu arm und die
auch bereits mit einem Fiirsten verlobt ist.

Fir die Deutsche Oper am Rhein in Disseldorf und Duisburg
(dortige Premiere am 28. September 2019) hat die amerikanische
Regisseurin Lydia Steier Tschaikowskys russische Oper ,Pique
Dame“ kurzerhand ins Hollywood der 50er Jahre verlegt und
diese Interpretation funktioniert uberraschend gut. Denn die
Mechanismen des Jet Set gleichen sich, ob es sich nun um die
russische Aristokratie oder die Hollywood-Schickeria handelt.

Die ,,alte Hexe” und das Kartengeheimnis
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Rauschende Partys, ein gnadenloser Heiratsmarkt, unglickliche
Leidenschaften, Geldgier und Spielsucht sind in beiden Spharen
zu finden und wer nicht mithalten kann, wird schnell zum
Aullenseiter. Deprimiert sitzt nun Hermann (Sergey Polyakov) im
ausgebeulten Breitcord-Anzug am Rande der Poolparty und kann
seine Angebetete Lisa (Elisabet Strid) nur von Ferne
anschmachten, denn ihr Verlobter Furst Jeletzki (Dmitry
Lavrov) weicht ihr nicht von der Seite.

Da erzahlt ihm sein Freund Graf Tomski (Alexander Krasnov)
eine abenteuerliche Geschichte: Die GroBmutter Lisas,
inzwischen uUber 80 Jahre alt und in ihrer Jugend in Paris eine
gefeierte Schonheit, kennt ein Kartengeheimnis: Wer die drei
geheimen Karten spielt, gewinnt immer. Nur dass die alte
Grafin, grandios gesungen von Hanna Schwarz und als eine Art
alternder Stummfilmstar inszeniert, das Geheimnis naturlich
partout nicht verraten will. Denn die Prophezeiung sagt: Der
nachste, der es ihr entreiflen wird, totet sie. Also vergrabt
sie sich lieber in ihre Villa, lasst sich stundenlang
manikiuren und schonheitsbehandeln und zickt ihre Enkelin Lisa
an, die beim Jungesellinnenabschied mit ihren Freundinnen zu
viel Larm macht.

So kann die ,alte Hexe" eigentlich gar keiner mehr leiden,
dabei war sie in ihrer Jugend doch so schon und begehrt, wie
das uberlebensgrolle Portrat uber ihrem Bett zeigt. FiUr das
groBartige Buhnenbild mitsamt Pool, Villa und Spielcasino
zeichnet Barbl Hohmann verantwortlich, die Kostime a la 50er
Jahre mit Petticoats, Cowboy- und Indianer-Statisterie und
Badenixen-Flair besorgte Ursula Kudrna.

Da bleibt ihm nur der Selbstmord

Musikalisch ist die Dusseldorfer ,,Pique Dame” ebenfalls extrem
packend: Das Orchester unter Aziz Shokhakimov und die Sanger
transportieren die Leidenschaftlichkeit, die emotionalen Hdhen
und Tiefen und die Zerrissenheit der Charaktere, die sich 1im
Falle Hermanns bis in den Wahnsinn steigert, sowohl mit



fiebriger Energie als auch tiefer Melancholie Uber die Rampe.
Wer da nicht mitleidet, hat kein Herz und schon gar kein
russisches. Herausragend dabei die Hauptpartien von Elisabet
Strid und Sergey Polyakov, aber auch die kleineren Rollen sind
gut besetzt und das Ensemble agiert als harmonisches Ganzes.

Leider geht die Sache, man ahnt es schon, nicht gut aus:
Hermann und Lisa verlieben sich zwar, sie 16st ihre Verlobung
mit dem Fursten und will mit ihm durchbrennen. Doch um die
notigen Mittel dafur zu erhalten, bedrangt Hermann die
GroBmutter zwecks des Kartengeheimnisses. In einer
gespenstischen Szene will die Alte ihn dabei vernaschen, doch
das macht ihr Herz nicht mehr mit — sie stirbt. Und Lisa gibt
Hermann die Schuld daran. Nachts am Fluss wollen sie sich
aussprechen, doch Hermann hat nunmehr die drei Gewinnkarten im
Kopf und eilt in den Spielsalon. Lisa sturzt sich von der
Bricke und der kleine Indianer guckt traurig.

Doch Hermann bringen die drei Karten auch kein Gluck: Er
verliert alles, weil er statt einem Ass die ,Pique Dame“, so
der Spitzname der GroBmutter, zieht. Da bleibt ihm nur der
Selbstmord mit dem Revolver. Ein grolBes Melodram, fast wie im
Film.

Karten und Termine: www.operamrhein.de



http://www.operamrhein.de

