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Thomas Berau als Paul Hindemiths „Cardillac“ in Wolf
Gutjahrs Bühne. (Foto: Klaus Lefebvre)

Paul Hindemith hat in „Cardillac“ ein düsteres Kriminalstück
aus  den  „Serapionsbrüdern“  E.T.A.  Hoffmanns  in  bewusster
Distanz  zum  romantischen  Schauer  und  zum  nachwagnerisch
eklektischen  Drama  großer  Gefühle  in  neubarock  inspirierte
musikalische Sachlichkeit gekleidet. Jochen Biganzoli setzt am
Theater Hagen noch eins drauf und inszeniert die Oper von 1926
radikal  abgekehrt  vom  Handlungsdrama  als  Statement  zur
Problematik von Kunst und Gesellschaft, von Künstler und Werk.
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Mit diesem mutigen Saisonauftakt hat das in den letzten Wochen
mit Anerkennung geradezu überschüttete Theater in Hagen zwar
keinen Publikumserfolg gelandet – der Saal war in der Premiere
erschütternd  schütter  besetzt  –,  sich  aber  in  der
Opernlandschaft  Nordrhein-Westfalens  (und  darüber  hinaus)
erneut prominent positioniert.

Ähnlich wie in „Tristan und Isolde“ zum Abschluss der letzten
Spielzeit schafft es das Team Biganzoli (Regie), Wolf Gutjahr
(Bühne) und Katharina Weissenborn (Kostüme), eine Meta-Ebene
aufzuschließen, auf der die Handlung weit weniger relevant ist
als  das  Statement.  Es  geht  weniger  um  das  Erzählen  einer
Geschichte als um einen in sinnlichen Bildern zu fassenden
Diskurs  –  und  vielleicht  auch  um  ein  Psycho-Drama  mit
katastrophalem  Ausgang.

Der Mensch, der nicht loslassen kann

Der Goldschmied Cardillac, der einzigartig kostbare Geschmeide
schafft, aber alle ihre Käufer ermordet, damit er den Schmuck
wieder  zu  sich  holen  kann,  ist  mehr  als  eine  romantisch-
dämonische Figur. Hindemith hat zwar aus der Hoffmann-Vorlage
ein Künstlerdrama geschaffen, aber die Oper meint mehr: Der
Mensch,  der  nicht  loslassen  kann,  der  die  Identität  von
Schaffen und Geschaffenem nicht auflösen kann, der in einer
radikalen Selbstbezogenheit die Außenwelt ausschließlich aus
seiner Perspektive wahrnimmt. Während Gott als Schöpfer seine
Schöpfung  in  die  Freiheit  entlässt  –  so  jedenfalls  die
christliche Konzeption – ist Cardillac ein Gott imitierender
Schöpfer, ein Künstler, der „eingewachsen dem Werk“ ist, „wie
Gott, als er die Welt erschuf“.

Ein hermetischer Blick also, den Wolf Gutjahr in seiner Bühne
widerspiegelt: Ein geschlossener Kasten, in von Szene zu Szene
unterschiedlichen  Farben  ausgeleuchtet,  darauf  projiziert
markante  Sätze  aus  Kunstmanifesten,  vom  italienischen
Futurismus  (1909)  über  Walter  Gropius‘  „Bauhaus-Manifest
(1918) bis Wolf Vostell (1968).
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Tod des verzerrten „Schöpfergottes“

Den Personen haben Hindemith und sein Librettist Ferdinand
Lion keine Namen gegeben; sie sind Typen, aus der Sicht des
Goldschmieds rein funktional definiert. „Die Tochter“ enthüllt
Cardillacs völlig Abwesenheit von Empathie; am „Offizier“ wird
deutlich,  wie  er  selbst  die  Macht  ignoriert:  Sie  ist
angesichts des Kunst-Werkes unwesentlich, die Konsequenz einer
Konfrontation mit ihr ist dem Goldschmied gleichgültig. Erst
am Ende, angesichts der Masse, die den Mörder sucht, scheint
in Cardillacs Bewusstsein etwas aufzuschimmern, das ihn die
Diskrepanz von Innen und Außen ahnen lässt. Das ist zugleich
sein Tod: Seine bisherige Existenz als verzerrter Schöpfergott
ist unwiderruflich zu Ende. Die Projektionsflächen der Bühne
fallen in sich zusammen. Es bleibt die vorher schon gestellte
Frage, was „Kunst mit Wahrheit zu tun hat“. Und Hindemith
setzt den reinsten Akkord des Werkes ans Ende.

Die „Dame“ (Veronika Haller)
und  der  „Kavalier“  (Thomas
Paul).  (Foto:  Klaus
Lefebvre)

Biganzoli  entwickelt  diesen  abstrakt  wirkenden  Diskurs  in
sinnlichen,  aber  konsequent  distanzierten  Bildern  und
Tableaus. Die Kostüme Katharina Weissenborns unterstützen das
Konzept,  weil  sie  konkret  gegenwärtig  wirken,  andererseits
aber  auch  den  Zug  zum  Zeitgenössischen  überstilisiert
auflösen: Die Dame etwa erscheint in schillerndem Gold und



wird begleitet von einer kindlichen und einer greisenhaften
Doppelgängerin;  der  Kavalier  steckt  in  einem  silbernen
Overall.

Alles wirkt zeichenhaft

In der Führung der Personen vermeidet Biganzoli Naturalismus
wie  Psychologie.  Alles  wirkt  zeichenhaft,  reduziert  auf
Grundkonstellationen. Das Bauhaus lässt grüßen – und in der
Tat hatte Paul Hindemith mit dieser bedeutenden Kunstbewegung
der  Zwischenkriegszeit,  an  die  2019  mit  ganzjährigen
Centenarfeiern und der Eröffnung des neuen Bauhausmuseums in
Dessau erinnert wird, einiges zu tun: Die Komposition der – in
Hagen gespielten – Erstfassung von „Cardillac“ fällt ins Jahr
1926, in dem auch das Dessauer Bauhaus-Gebäude fertiggestellt
wurde;  Hindemith  arbeitete  u  .a.  mit  dem  Bauhaus-Künstler
Oskar Schlemmer, dem Leiter der „Bühnenwerkstatt“ zusammen,
und sein Liederzyklus „Marienleben“ erklang erstmals bei der
ersten Bauhaus-Ausstellung 1923 in Weimar.

Joseph Trafton und das in weiten Teilen präzise agierende
Philharmonische  Orchester  Hagen  nehmen  die  Idee  Ferruccio
Busonis zur Leitschnur der musikalischen Wiedergabe – jene
Forderung nämlich, dass Musik nicht beschreibend sein solle,
dass  sie  (in  welcher  Form  auch  immer  sie  auftrete)
„ausschließlich Musik und nichts anderes“ bleibe. Wachsamkeit,
schnelle  Reaktion  und  musikalische  Sicherheit  zeigen,  dass
Trafton seine Musiker sicher durch die Strudel Hindemith’scher
freitonaler Wagnisse geleitet. Ein Genuss zu verfolgen, wie
sich  das  Hagener  Orchester  unter  Trafton  stetig
weiterentwickelt.

Figuren mit deutlichen Konturen

Das Sängerensemble und der Chor Wolfgang Müller-Salows halten
auf gleichem Niveau mit, sichern dem Werk eine gleichbleibend
anspruchsvolle Wiedergabe. Veronika Haller als Dame und Angela
Davis  als  Tochter  lassen  in  intensivem  Spiel  und  in
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stimmlicher Präsenz keine Wünsche offen. Milen Bozhkov und
Thomas Paul als Offizier und Kavalier gewinnen nicht zuletzt
durch präzise Artikulation und expressive Färbung der Töne
ihren  Figuren  deutliche  Konturen  ab.  Auch  Ivo  Stánchev
(Goldhändler) und Kenneth Mattice (Führer der Prévoté) füllen
ihre Partien anstandslos aus.

Für  Thomas  Berau,  Gast  vom  Nationaltheater  Mannheim,  ist
Cardillac  eine  Rolle,  in  der  er  alle  Facetten  seines
versierten Baritons aufleuchten lassen kann. Er gibt diesem
schöpferischen Dämon die Züge eines Regisseurs, lässt ihn den
Chor  dirigieren  und  zum  Mikro  greifen.  Wenn  am  Ende  der
Offizier Cardillac zum „Helden“ erhebt und als „Opfer eines
heiligen Wahns“ entschuldigt, wenn dieser vorher noch seine
Morde als belanglos erklärt („Nichts gilt hinwehendes Leben“),
wird die ganze Ambivalenz dieser Figur deutlich, die Jochen
Biganzoli ins Bild setzt, wenn Cardillac halb wie ein Opfer,
halb wie ein christusförmiger Erlöser am Kreuz über den Köpfen
des Chores schwebt: der faszinierende Verbrecher, der durch
sein  Genie  aller  Moralität  enthobene  Künstler,  der
protofaschistisch verehrte große Mann – und dahinter erhebt
sich die Frage: „Wozu Kunst“?

Hagen hat mit dieser Produktion wieder ein Zeichen gesetzt:
Das  ist  die  Sprache  und  das  ist  das  Repertoire  eines
anspruchsvollen,  zeitgemäßen  Musiktheaters.

Vorstellungen am 10. November (15 Uhr), 13. November, 10., 16.
und 26. Januar 2020. Karten Tel.: (02331) 207 3218. Info:
www.theaterhagen.de

http://www.theaterhagen.de


Wie  sich  Menschen  verfehlen
können: Tina Lanik inszeniert
Tschaikowskys  „Eugen  Onegin“
in Dortmund
geschrieben von Werner Häußner | 25. Oktober 2019

Einsame  Menschen:  Tatjana
(Emily Newton), Fürst Gremin
(Luke  Stoker)  und  Onegin
(Simon  Mechlinkski)  im
dritten Akt der Oper „Eugen
Onegin“ in Dortmund. (Foto:
Björn  Hickmann/Stage
Picture)

Sehr viel Glück hatte die Oper Dortmund mit den Regiearbeiten
der letzten Jahre nicht. Trotz mancher hoch gehandelter Namen
war einiges Mittelmaß dabei: Repertoire-Bestseller, die unter
mangelnden Einfällen, lustlosem Handwerk oder überinszenierter
Originalität ächzten. Und dann kam Tina Lanik, im Musiktheater
eine Neue, und bot mit Verdis eigentlich längst ins Nirwana
inszenierter  „La  Traviata“  einen  präzisen,  bewegenden
Opernabend,  nicht  in  jedem  Detail  durchgestaltet,  aber
deutlich versierter als ihr erster Versuch im Musiktheater,
Vincenzo Bellinis auch für erfahrene Regisseure heikle „La
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Sonnambula“ in Frankfurt.

In ihrer neuen  Dortmunder Inszenierung, Peter Tschaikowskys
„Eugen Onegin“, wiederholt sie, was in Verdis Meisterwerk zum
Erfolg  geführt  hat.  Lanik  schaut  eingehend  auf
Konstellationen. Sie errichtet keinen Ideen-Überbau, sondern
schafft  Beziehungsgeflechte,  zeigt,  wie  Menschen  aneinander
vorbeigehen,  wie  sie  aneinander  scheitern.  Tschaikowskys
Entwicklungs- und Beziehungstragödie ist dafür das geeignete
Sujet.

Wer ist diese Regisseurin, die sich ihre Stoffe nicht nur
genau anschaut (das sollten eigentlich alle tun), sondern auch
immer wieder behutsam stilisierte Szenen und Bilder findet,
die in einem Moment so klug vorbereitet, aber doch wie eine
Eingebung überraschend zeigt, worum es geht?

Regisseurin  Tina
Lanik.  (Foto:  Thomas
Dashuber)

In Paderborn geboren und in Stuttgart aufgewachsen, kam Tina
Lanik  eher  zufällig  als  22-jährige  Studentin  zu  einer
Regiehospitanz für Tschechows „Iwanow“ bei Elmar Goerden, ging
dann als Assistentin zu Luc Bondy nach Lausanne und machte
erstmals überregional auf sich aufmerksam, als sie 2001 beim



Steirischen Herbst in Graz die Uraufführung von „Tintentod“
von Josef Winkler inszenierte.

Schauspiel-Inszenierungen in Bochum

Ein  Jahr  später  arbeitete  sie  schon  am  Bayerischen
Staatsschauspiel, wurde von der Zeitschrift „Theater heute“
zur Nachwuchsregisseurin des Jahres gewählt und hat seither
viel in München, aber auch an anderen Häusern inszeniert – so
2005/2006 in der Intendanz Goerdens Sophokles‘ „Antigone“ und
Lessings „Emilia Galotti“ in Bochum.

In  Tschaikowskys  Adaption  des  Versromans  von  Alexander
Puschkin sieht Lanik eine Abfolge von drei Tragödien: In jedem
Akt „wird eine Figur so lange abgebaut, bis nur noch ein
Haufen Elend von ihr übrig ist“, schreibt sie im Programmheft.
Aber das ist nicht alles. Fast unmerklich zunächst, im dritten
Akt  aber  durch  das  Bühnenbild  von  Jens  Kilian  glasklar
deutlich, macht Lanik aus „Eugen Onegin“ auch eine Studie über
die Wandlungen der Zeit.

Im  ersten  Akt  baut  ihr  Kilian  einen  Kubus  aus  Brettern,
entfernte Erinnerung an russische Holzbauten, in erster Linie
aber ein geschlossener Raum, in dessen Zentrum ein Teenager
mit Brille und Jane-Austen-Kleidchen auf einem Stapel Bücher
kauert. Tatjana, die Leseratte, existiert in ihrer eigenen
Imagination,  kommt  kaum  aus  der  hintersten  Ecke  dieser
Kastenwelt heraus. Aber ein langer Blick des fremden Besuchers
– es ist der junge Beau Onegin – bringt unaufhaltsam eine
Lawine der Gefühle ins Rutschen.

Johanna  Hlawica  hat  alle  in  wunderschöne  Kostüme  des  19.
Jahrhunderts gesteckt – nur die Larina von Almerija Delic
trägt  einen  modernen  Hosenanzug.  Die  Frau,  die  das  Gut
„schmeißt“ und sich mit Filipjewna (Judith Christ) schon mal
eine Zigarre gönnt, greift aus in die Moderne: selbständig,
selbstbewusst, illusionslos. Ihre Roman-Jahre, so erklärt sie
der aufgewühlten Tatjana, habe sie längst hinter sich.



Weltentwürfe, die nicht zusammenpassen

Die großen, heißen, eher auf sich selbst als auf einen anderen
Menschen bezogenen Gefühle! Bei Tatjana führen sie schon nach
einer  durchschriebenen  Nacht  –  die  Briefe  hängen  wie
Wäschestücke an der Leine – in die Katastrophe, als ihr Onegin
mit  der  gönnerhaft  wirkenden  Überlegenheit  des  rational
gesteuerten Lebemanns Bescheid gibt. Weltentwürfe, die nicht
zusammenpassen.

Bei Olga und Lenski dauert es länger: Er, ein versehrter,
nicht mehr ganz junger Mann, überschüttet sie mit Blättern
voll  poetischer  Ergüsse.  Auch  er  entwindet  sich  schnöder
Realität,  zelebriert  seine  mit  Schönheit  und  Schwärmerei
aufgeladene Innenwelt. Auf Olga reagiert er, wenn sie dazu
passt. Die Lebensphilosophie des unbekümmerten „Kindes“ nimmt
er nicht wahr.

So  kann  er  im  zweiten  Akt  weder  mit  den  spielerischen
Provokationen  seiner  Braut  –  sympathisch  locker  singend:
Ileana  Mateescu  –  noch  mit  dem  aus  Laune  und  Überdruss
gezeugten Spiel Onegins umgehen. Lanik nimmt diese Katastrophe
in  riesigen  Schattenbildern  während  der  von  Thomas  Paul
sensibel gestalteten Arie vorweg; die innere Sprachlosigkeit
zwischen den Kontrahenten, das zeigt die Regisseurin in genau
abgezirkelten Bewegungen und Gesten, führt ins Ausweglose.

Der dritte Akt vollendet das Zeit-Konstrukt der Inszenierung:
Denn jetzt ist Onegin derjenige, der zurückgeblieben ist. In
seinen Biedermeierkleidern streift er um einen Glaskubus, der
unbezweifelbar ins 20. Jahrhundert gehört. Die Gesellschaft,
die sich zur Polonaise unbewegt gibt – nur der Pavillon dreht
sich –, trägt moderne Couture. Tatjana hat sich zur blonden
Dame mit rotem Kleid im übertriebenen Chic osteuropäischer
Oligarchen gewandelt, bewegt sich souverän auf dem Parkett der
Gesellschaft,  die  sich  um  eine  Luxuskarosse  –  aus  später
sowjetischer  Produktion?  –  schart.  Eine  Welt,  in  der  die
verzweifelt  leidenschaftlichen  Liebesausbrüche  Onegins



anachronistisch wirken.

Empfindsame Schattierungen in der Musik

Angesagt ist Coolness: Luke Stoker singt Gremins eigentlich
großherzige Arie kühl und unbewegt, Tatjana posiert dazu auf
dem Kühler des Wagens. Hier wird keine Liebe gezeigt, sondern
die  gesellschaftlich  adäquate  Demonstration  des  potenten
Mannes und seines Weibchens. In dieses Ambiente passt auch
Emily Newtons oft hart getönte, silbersprühende Stimme besser
als zu den Gefühlsgluten des Teenagers im ersten Akt. Jetzt
zeigt  –  ganz  im  Sinn  der  Anlage  der  Figur  –  auch  Simon
Mechlinski, dass seine Stimme Farben kennt; im ersten Akt hat
er Onegin noch eindimensional, entschieden voluminös und ohne
emotionales Kolorit gesungen.

Das  Dortmunder  Orchester  zeigt  sich  den  empfindsamen
Schattierungen  in  Tschaikowskys  Musik  gewachsen,  folgt  vor
allem dem lyrischen Ausschwingen, das Philipp Armbruster am
Pult  in  weit  konzipierten  Phrasierungen  fordert,  mit  fein
gestalteter  Sensibilität.  Armbruster  nimmt  den  Begriff  des
„Lyrischen“  offenbar  als  leitendes  Kriterium  für  seine
musikalische Interpretation: Brennende Leidenschaften, etwa in
der großen Szene der Tatjana, lässt er nur gebremst auflodern.
Das Couplet des Monsieur Triquet im zweiten Akt singt Fritz
Steinbacher  mit  einiger  Finesse,  aber  das  Tempo  ist  so
verzogen, dass der ironische Anklang an Auber oder Offenbach
verloren geht. Komisch, sentimental oder beides? Die Figur
findet kein überzeugendes Profil.

Mit  Laniks  „Eugen  Onegin“  hat  die  Oper  Dortmund  eine
ansprechende Produktion in ihrem Repertoire. Sie dringt nicht
so schmerzhaft tief in die Seelenschichten der Protagonisten
vor wie Dietrich Hilsdorfs phänomenale Inszenierung in Köln
2013. Aber sie beobachtet klug, wie sich Menschen verfehlen
können und wie furchtbar scharf sie aneinander vorbei in ihre
einsamen Tragödien fliegen.
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Tina Lanik sollte wiederkommen – Dortmund kann eine solche
Handschrift brauchen. Die Dortmunder müssen nur noch merken,
was sie an diesem „Eugen Onegin“ haben: Die Vorstellung war
nur mager besucht.

Die nächsten Vorstellungen sind am 30. Dezember 2017, am 5.,
21. und 28. Januar 2018.
Info: https://www.theaterdo.de/detail/event/eugen-onegin/


