Vom Verschwimmen des
Privaten: Paul Hindemiths
Satire , Neues vom Tage” 1in
Gelsenkirchen

geschrieben von Werner Haullner | 10. Mai 2022

Vor dem Bad noch schnell ein Selfie: Eleonore Marguerre
in Paul Hindemiths ,Neues vom Tage” in Gelsenkirchen.
(Foto: Monika Forster)

Die Badewanne war’s. Sie lieB Paul Hindemiths ,Neues vom Tage“
zum Skandal werden. Eine Frau, die nackt und schaumbedeckt
Manner empfangt, das erregte den wohlgesitteten deutschen
Biirger der Weimarer Zeit: Ein bisschen gucken und sich
emporen.

In Berlin war die ,Zeitoper” zwar nicht sonderlich
erfolgreich. Aber den nur 15 Wiederholungen an der Kroll-Oper
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folgten, so Hindemith selbst in einem Interview, ,allenthalben
zahlreiche Auffuhrungen, bis schlieBlich das nazistische
Allerneueste vom Tage ihr vorlaufig den Garaus machte”.

Jetzt setzt das Musiktheater im Revier in Gelsenkirchen dem
,Garaus” etwas entgegen und bringt Hindemiths ,lustige Oper"“
mit einer leider maBig besuchten, aber begeistert gefeierten
Premiere wieder in die Diskussion. Und siehe da, die 92 Jahre
alte Satire auf die groBRstadtische Gesellschaft von damals
erweist sich als uberraschend vital. Mag zwar sein, dass die
Ehescheidungs-Problematik, aus der Kabarett- und Revueautor
Marcellus Schiffer sein Libretto entwickelt, heute nicht mehr
den prickelnden Ruch von damals mitbringt. Aber im Zeitalter
von social media, Selfies und uUberwachten Raumen, medialer
Allgegenwart und konstruierter Realitat erweist sich als
ungebrochen aktuell, wie Hindemith wund Schiffer das
Verschwimmen von Offentlichem und Privatem, Authentischem und
Inszeniertem mit den Mitteln karikierender Uberspitzung aufs
Korn nehmen.

Die inhaltliche Klammer Uber die Epochen hinweg spiegelt sich
schon zu Beginn in der Buhne von Dirk Becker: In Hintergrund
fahren Hochhauser auf, wie sie Ende der zwanziger Jahre auch
in deutschen Groflstadten entstanden. Die Spielflache wird
abgegrenzt von Elementen aus der ,Neuen Sachlichkeit®, dem
Kubismus und der Konkreten Kunst, reduziert auf schmucklose
Elemente aus geometrischen Formen. Sie bewegen sich wie
Maschinenkunst von selbst oder brechen, von Statisten
verschoben, die Illusion des Theaters. Aber die
expressionistische Anmutung wird relativiert: Ein Fernseher
flimmert, und spater ziehen die Videos von Moritz Hils eine
neue Ebene medialer Gegenwart ein, wenn sie private
Smartphone-Kurznachrichten oder Instagram-Clips ubergroB fur
das Publikum — also offentlich — sichtbar machen.

Romantische Liebe? — Nein, danke.
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Punkt Neun wird die Maschinerie der Burokratie
angeworfen .. (Foto: Monika Forster)

Jula Reindells Kostime bewegen sich zwischen Revuefummel der
dreiBiger Jahre, unauffalliger Buromode der Funfziger und
Boxershorts der Gegenwart und lassen so Zuschreibungen bewusst
aullen vor. Auch Sonja Trebes benutzt in ihrer Inszenierung
Accessoires unterschiedlicher Epochen: Aufgezeichnet wird mal
mit einer altmodischen Videokamera, mal mit dem Smartphone.
Die beruchtigte Szene im Bad bleibt erst Uberaus diskret. Bis
sie sich zu einem grotesken social-media-Event steigert: Wie
bei so mancher digital bekannt gemachten Teenie-
Geburtstagsparty locken Tweets allerlei Schaulustige an, die
in bizarr Uberzogener Nacktheit das Bad fullen. Authentizitat
und Camouflage: Das Thema spiegelt sich im Kostum. Einzig
wirklich Nackter ist Tobias Glagau, der Laura, der
kompromittierten Ehefrau im Bad, die Wanne streitig macht.

Wir nehmen heute wohl eher amisiert wahr, was die Zuschauer
von 1929 geschockt haben muss: Die Vorstellung einer
romantischen Liebe wird gnadenlos dekonstruiert. Beklemmender
ist, dass Emotion bedeutungslos ist, mit Menschen pragmatisch,
geschaftsmalig aus der Sicht des nur noch auf sich bezogenen
Vorteils wumgegangen wird. Laura und Eduard, frisch



verheiratet, verlieren ihre gegenseitige Attraktion schon im
ersten Krach; Herr und Frau M., zunachst lustvolle Voyeure der
lautstarken Auseinandersetzung, zerstreiten sich ebenso flugs
und keifen mit denselben Schimpfworten wie das junge Paar
vorher aufeinander ein. Jetzt geht es nur noch darum, die
Scheidung moéglichst unkompliziert hinter sich zu bringen. Fur
den Scheidungsgrund sorgt ein eingekaufter Dienstleister, der
schone Herr Hermann — und nur zu diesem Zwecke liegt Laura im
Bad.

Zu dumm, dass sich Gefuhle nicht ausschalten lassen — doch
Hindemith 1lasst kunstvoll in der Schwebe, ob Hermanns
Liebesbeteuerungen echt sind oder zum Geschaft gehodren.
Inzwischen hat jedoch der Scheidungsskandal, medial befeuert,
Fahrt aufgenommen und sich selbstandig gemacht: Die Freiheit,
ihre Beziehung zu regeln, haben Laura und Eduard verloren. Die
Offentlichkeit fordert die Fortdauer des Scheidungsdramas. Am
Schluss flimmern nur noch Schlagzeilen Uber die Buhne.

Vereinnahmte Menschen

Sonja Trebes erzahlt mit einigem Geschick, was sich tagtaglich
an medial prasenten prominenten Paaren — Amber Heard und
Johnny Depp lassen grullen — durchexerzieren lasst. Sie zeigt,
wie die Menschen selbst Privates in die Kanale des
Offentlichen giellen, wie sie aber auch vereinnahmt, entmundigt
und funktionalisiert werden. Sie mutieren zu einer unter
anderen sinnlosen Headlines. , Ihr seid keine Menschen mehr,
ihr seid das Neueste vom Tage“, heillt es im Libretto. Wahr
oder vorgetauscht, echt oder falsch, authentisch oder
gekinstelt? Hindemith hebt Ulustig und Ulustvoll die
Orientierung auf, und die nur manchmal etwas schuchtern
zupackende Gelsenkirchener Inszenierung folgt ihm mit
Vergnugen.
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Schlagworte und Schlagzeilen bleiben: ,Ihr seid keine
Menschen mehr, ihr seid das Neueste vom Tage”, heillt es
in Paul Hindemiths Oper. (Foto: Monika Forster)

Mit SpaB am satirischen Uberschwang sind auch die Darsteller
am Werk. Eleonore Marguerre darf ihren wohlklingenden Sopran
an das saftige Pathos einer Tristan-Parodie verschwenden und
die Vorzuge moderner Warmwasserversorgung preisen. Ihr Ehemann
Eduard (Piotr Prochera) strengt sich an, Paragraphen zu
zitieren und sich vibratosatt aufzuregen, weil er lieber einen
Scheidungsgrund ohne Eifersucht gehabt hatte. Denn der ,schone
Herr Hermann“ — natlirlich ein Tenor (Martin Homrich) — gleitet
bei seiner Dienstleistung, die Scheidung zu befordern, ins
Private ab und gesteht seiner Mandantin ,Liebe”. Das emport
wiederum die frisch geschiedene Frau M.: Almuth Herbst sieht
sich um ihre Hoffnungen betrogen und macht ihrem neuen
Liebhaber in herrlich schrillem Outfit eine Szene. Adam
Temple-Smith gibt sein Bestes, damit Herr M. im Scheidungs-
und Versohnungskarussell mithalten kann.

Der Chor ist von Alexander Eberle bestens prapariert, um
Tippfraulein und Burokraten darzustellen, deren vokale
Mechanik auf die Sekunde genau Punkt neun Uhr in Gang gesetzt
wird. Einen groflen Tag hat die Statisterie des Musiktheaters
im Revier: Sie kann sich, unterstutzt von Andreas Langschs



Choreografie, im Mob der Scheidungsshow-Zuschauer richtig
austoben. Giuliano Betta halt die Neue Philharmonie Westfalen
zu praziser Rhythmik an, die von einer Urauffuhrungs-Kritik
gegeilelten ,stechendsten und stachlichsten Staccati” pieksen
in Bettas verbindlicher Lesart die Ohren nicht gar zu
schmerzhaft, die parodierte Wagner-Harmonik 1ist suffig
ausgekostet und vom Piccolo uber die Harfe und die damaligen
,Mode“-Instrumente Banjo und Saxophon bis in die Bassregionen
hinein perlen und purzeln die Soli behend und klangschon durch
die rhythmischen Lucken der Partitur. Ein Abend, den man nicht
verpassen sollte.

Weitere Vorstellungen: 14., 21., 29. Mai; 10., 25. Juni 2022.
Info und Karten:
https://musiktheater-im-revier.de/de/performance/2021-22/neues
-vom-tage

Fall ohne Fallhohe in
Gelsenkirchen: Gabriele Rech
verpasst ,Madama Butterfly“
eln neues Ende

geschrieben von Werner HauBner | 10. Mai 2022
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Hochzeits-Show fur den Fremden im ersten Akt von
Puccinis ,Madama Butterfly” in Gelsenkirchen. (Foto:
Bjorn Hickmann)

Irgendwann musste es so kommen: Am Ende von Giacomo Puccinis
»japanischer Tragoddie” richtet Madama Butterfly den Dolch
nicht gegen sich selbst, sondern sticht den hereinstiirzenden
Pinkerton ab. Damit macht Regisseurin Gabriele Rech das Opfer
zur Taterin, nimmt ihr die Fallhohe.

Tatsachlich ein ,Schritt in Richtung Unabhangigkeit”, wie das
Programmheft der neuesten Produktion des Gelsenkirchener
Musiktheaters im Revier meint? Eher eine jener aufgesetzten
Ideen, deren hervorstechender Wert die Neuheit 1ist.

Der Reihe nach. Dirk Beckers Buhne signalisiert von Anfang an:
Hier wird ,Japan” flir Touristen mit speziellen Interessen
inszeniert. Papierwande und Kirschbluten als Deko, ein Podium,
mit silbernem Glitter verhangt. Grotesk auf eine Wand
vergrolBert, gehort auch Katsushika Hokusais zum Kitsch
verkommene ,GroBe Welle von Kanagawa“ zum Inventar.
Japanerinnen in bunten Folklore-Kostimen (Renée Listerdahl)
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trippeln herein. Ein paar Damen hangen an einer reichlich mit
Flaschen ausgestatteten Bar ab. Der passend geschmeidig
singende Goro (Tobias Glagau) vermittelt nicht nur Quartier,
wird mit dem vergnigungswilligen B.F. Pinkerton schnell
handelseinig. Immer wieder wechselt Geld die Hande.

Die Kolleginnen verfolgen interessiert die Show der Madama
Butterfly. Die ,Verwandten” der arrangierten Hochzeit konnen
ihr Kichern kaum verbergen. Und Michael Heine wirft sich als
wlutender Onkel Bonze machtig ins Zeug. Wer fur einen kurzen
Moment glaubt, jetzt werde es ernst und die Galerie uber der
Szene reprasentiere eine Art inneres Gewissen der (Cio-Cio-San,
verliert diese Illusion schnell. Die ,Bekehrung” Butterflys
zur Religion des Amerikaners gehort ebenso zum Spektakel wie
das mit Gelachter verkindete Lebensalter von 15 Jahren. Zum
Hohepunkt: Liebesduett mit falschen Papierampeln und Thomas
Ratzingers Stimmungslicht.

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: Bjorn Hickmann)



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

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 hangen,
erschlieft sich nicht. Und wenn sich im Duett ,Bimba, dagli
occhi pieni di malia“ der psychologische Schalter in Richtung
schwarmerisch-radikaler Liebe umgelegt haben sollte, bleibt
die Inszenierung diesen Moment schuldig.

Puccinis Oper Uber eine existenzielle Tragddie lieBe sich wohl
auch als soziales Drama erzahlen, ware 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 verstandlich und konsequent
pragmatisch, wenn er mit der eingekauften Braut von fruher
nichts mehr zu tun haben will und bei seiner RlUckkehr ein paar
grole Scheine als Kompensation hinterlasst. Er 1ist
Geschaftspartner in einem Sex-Deal, nicht der gedankenlose
Chauvi, der ein gewaltiges Missverstandnis auslost. Dass
Butterfly am Ende zusticht, statt den Ehrenkodex ihrer alten
Kultur im Suizid zu realisieren, liele sich in der Tat als
Chiffre fur eine Befreiungstat lesen. Aber dazu mussten die
Signale in der Inszenierung anders gesetzt werden.

Giuliano Betta am Pult der Neuen Philharmonie Westfalen
unterstutzt im ersten Akt die Atmosphare der Vorspiegelung,
indem er Puccinis Musik so unemotional wie moglich ablaufen



lasst: kantig, bisweilen laut, mit wenig Raffinesse 1in
Artikulation und Phrasierung, aber mit Sinn fur Details, die
das Orchester klarsichtig ausmusiziert. Spater findet Betta
das organische Pulsieren von Puccinis Metrum; die Lautstarke
konnte jedoch subtiler geregelt werden. Den Solisten und dem
trefflich agierenden Chor von Alexander Eberle ware 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 Tdne auf dem
Atem ruhen, erschafft sie magische Momente intensiven Gesangs.
Carlos Cardoso als Gast vom Aalto-Theater Essen bringt fur den
Pinkerton keinen warm stromenden, sondern einen wie Kristall
strahlenden Tenor mit, besingt ,America forever” mit einiger
Anstrengung und gestaltet ,Addio fiorito asil” eher kihl als —
je nach Lesart — wehmitig oder larmoyant gefarbt. Butterflys
Dienerin Suzuki bleibt in dieser Inszenierung eine Randfigur,
mit ehrwirdigen 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
verkorpert hatte. Zur Blasse verurteilt bleibt auch der
Sharpless von Petro Ostapenko.

Konnte doch sein, dass die unbandige kreative Energie
kinftiger Butterfly-Regiefuhrenden zu noch originelleren
Losungen fuhrt: Vielleicht ersticht Suzuki demnachst die
abtrinnige Butterfly, oder gleich Pinkerton mit dazu? Kodnnte
nicht Sharpless die beiden Frauen erschieBen und uber ihren
Leichen die Hande Pinkertons schiutteln? Oder werten wir mal
die Randfigur der Kate Pinkerton auf (Scarlett Pulwey hatte
sicher nichts dagegen gehabt) und lassen sie ihren unmoglichen
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
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Gelachter statt Respekt: In
Gelsenkirchen wird Rossinis
,0tello” Zum Drama des
Verfalls europaischer Ideale

geschrieben von Werner Haullner | 10. Mai 2022

-
Draullen vor der Tiur: Otello (Khanyiso Gwenxane) hat
keine Chance, zur Gesellschaft zu gehoren. (Foto: Bjorn
Hickmann)

Kinder konnen grausam sein: Sie tanzeln mit Bastrockchen vor
dem schwarzen Mann, zeigen mit Fingern auf ihn, strecken ihm
eine Banane entgegen. Wir kennen solche rassistischen
Beleidigungen unter anderem von FuBballplatzen.
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Doch Emporung ist unter Umstanden vorschnell und billig: Denn
nicht nur raubeinige Sporthooligans, denen niemand die
Segnungen der Intelligenz zusprechen mochte, sind unverblumte
Rassisten. Die Abwertung von Menschen ist in ,feinen” Kreisen
vielleicht nicht so drastisch spurbar, dafur aber umso
subtiler. Manuel Schmitt, Regisseur der Gelsenkirchener
Neuinszenierung des ,0Otello”, zeigt mit der umtriebigen Schar
auf der Buhne auch keine Kinder, sondern eher kleine
Gespenster: Was die Gesellschaft hinter einer Fassade von
gutem Benehmen verbirgt, lassen die grauen Wesen in seiner
ganzen Gemeinheit in die Realitat einbrechen.

Ein gespenstischer
Alptraum vor der
»Festung Europa“.
(Foto: Bjorn
Hickmann)

Dabei sieht zunachst alles nach eitel Wonne aus: In einer
eleganten Nachkriegsarchitektur wird ein Bankett vorbereitet,
ein hierarchiefreier runder Tisch gedeckt. Einer der
blitenweill livrierten Bediensteten zertritt angewidert etwas
am Boden — offenbar ein 1lastiges Insekt. Aber all diese
harmlosen Schilderungen haben einen doppelten Boden: ,In
varietate concordia®“ 1lasst Buhnenbildner Julius Theodor
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Semmelmann Uber dem Bauwerk prangen. Es 1ist das Motto der
Europaischen Union. ,In Vielfalt geeint”, ein hehres Ideal, zu
schon, um bloB zynisch dekonstruiert zu werden. Aber wie weit
es in der Realitat tragt, will der Regisseur am Beispiel des
»Mohren von Venedig” im Lauf des Opernabends demonstrieren.
Und er spendet, das sel jetzt schon gesagt, wenig Hoffnung.

DrauBen vor der Tir

Gelsenkirchen hat Manuel Schmitt nach seinem erstklassigen
Regiedebit mit Georges Bizets ,Die Perlenfischer” 2018 erneut
ein Werk aus dem Randbereich des Repertoires anvertraut:
,0tello” ist nicht die bekannte Oper Giuseppe Verdis, sondern
ein Hauptwerk von Gioachino Rossini, 1816 uraufgefuhrt und im
ganzen 19. Jahrhundert oft gespielt, bis es durch den Wandel
des Zeitgeschmacks wund das Fehlen koloraturerprobter
Gesangssolisten — man braucht sechs Tendre mit hoher Tessitura
— von den Buhnen verschwand. Die Welle der Wiederentdeckung
der ernsten Opern Rossinis hat auch dem ,Otello” eine
Renaissance beschert, wenn diese auch an deutschen Theatern
eher verhalten ausfallt.

Der Regisseur Manuel
Schmitt. (Foto:
Werner Haulner)


https://www.revierpassagen.de/82543/fern-geruecktes-maerchen-mit-brisanz-fuer-die-gegenwart-bizets-perlenfischer-gelingen-am-musiktheater-im-revier/20181226_1440

Das zertretene Ungeziefer ist nur ein Hinweis, dass es mit der
heilen Fassade nicht weit her ist. Als Otello auftritt, im
eleganten Qutfit von Carolas Volles an die noble Gesellschaft
angepasst, wird die Kluft schnell deutlich: Er bleibt drauflRen
vor der Tur, wahrend drin eine privilegien- und machtbewusste
Jeunesse dorée feiert. Jago gehdort dazu, Rodrigo ebenso.
Otello sagt es deutlich: ,L,Ein Fremder bin ich®. Allzu bemuht
erkennt die Gesellschaft seine Verdienste an, aber als es um
»Respekt fur den Helden” geht, flammt Gelachter auf.

Schmitts Inszenierung halt in vielen bezeichnenden Details
fest, wie sich auf der toleranten Fassade die Spriunge zeigen
und der rassistische Kern durchscheint. Und welchen
Stellenwert Desdemona, der Braut Otellos, zugeschrieben wird,
zeigt er ebenso drastisch: Sie wird prasentiert als die Frau
im Bett, observiert von einer Emilia, die wie eine alte
englische Gouvernante wirkt. Dass hinter den kultivierten
Konventionen Gewalt und Roheit lauern, wird am Ende des ersten
Akts uberdeutlich. Es stellt sich aber die Frage, ob sich ein
Kriegsheld wirklich die kérperlichen Ubergriffe einer Bande
entfesselter Luxusknaben gefallen lassen wiurde.

Europaische Werte — nur noch museal

Der Bau auf der Buhne mutiert zum Museum. Ein antiker Torso
mag an die humanistische Tradition Europas erinnern, ein
Gemalde wie Théodore Géricaults ,,FloBR der Medusa“ aus dem
gleichen Jahr wie der ,0Otello” (1816) kann als Verweis auf die
Bootsfluchtlinge von heute gelesen werden. Auch das Blau von
Yves Klein — die riesigen Flachen im Foyer sind der Stolz des
Musiktheaters im Revier — taucht auf. Aber die Kunst
degeneriert zur Staffage und zum Objekt des Marktes. Otello
tritt sie witend und desillusioniert mit FuBen, wahrend der
schicke Bau von Stacheldrahtrollen umgeben wird: ein
beklemmendes Bild fur die ,Festung Europa®“.



Der sudafrikanische Tenor Khanyiso Gwenxane als Otello
und Rina Hirayama, bisher Mitglied des jungen Ensembles
am MiR, als Desdemona. (Foto: Bjorn Hickmann)

Bei den Personen auf der Blihne meidet Schmitt eine allzu
eindeutige moralische Kategorisierung und lasst damit Tragik
und Fallhohe zu: Rodrigo erweist sich als ein zwar
berechnender, aber wirklich Liebender, Iago als der falsche
Strippenzieher, dem Otello in seiner Verzweiflung vertraut.
Uber das Ende entscheiden die Zuschauer in einem scheinbar
demokratischen Verfahren, das eine bloBe Abstimmungs-Farce
ist. Ohne zu wissen, wohin ihr Votum fuhrt, wahlen sie das
tragische Ende mit dem Tod Desdemonas oder ein von Rossini fur
die romische Karnevalssaison 1820 nachkomponiertes, absurdes
Happy End.

Herausfordernde stimmtechnische Hiirden

Wie herausfordernd die Partien sind, die Rossini damals fur
die Sangerelite seiner Zeit schrieb, kann in Gelsenkirchen
nicht verleugnet werden. Die drei Tenor-Hauptrollen sind
respektabel besetzt, stellen sich mutig den technischen



Hiurden, bleiben aber bei der Galoppade der Koloraturen,
Verzierungen, Hohensprunge, unangenehmen Registerwechsel und
bei der kraftezehrenden Dramatik in schwindelnder Hohe immer
wieder an den Sprungbalken hangen.

Khanyiso Gwenxane ist ein in seinem Auftritt zurlickhaltender
Otello, kultivierter als diejenigen, die ihn von oben herab
betrachten. Sein Abstieg macht ihn ratlos, hilflos, zuletzt
verzweifelt. Gwenxane legt die Emotionen in seine Stimme, die
ihre Position erst finden muss und die mit ausgepragtem
Vibrato das Legato zerhackt. Das wird im Duett mit dem Rodrigo
Benjamin Lees zum Problem, wenn die Stimmen nicht harmonieren.
Lee singt eine beeindruckend gefasste Arie, aber seine Hohen
sind abenteuerlich gebildet und neigen dazu, unsauber zu
werden. Immer wieder druckt er auf die Leichtigkeit des Tons.

Adam Temple-Smith ist ein harter Iago mit scharf geschliffener
Stimme ohne vokale Eleganz und ebenmaBfige Tongebung. Dieser
Iago ist nicht die Inkarnation des nihilistischen BoOsen wie
bei Arrigo Boito und Giuseppe Verdi — eine solche Figur hatte
Rossini bereits ein Jahr vorher in seiner ,Elisabetta, Regina
d’'Inghilterra”“ geschaffen. Der aus Hass kalkulierende
Intrigant, der Otello mit scheinbarer Freundschaft eine Falle
stellt, ist dennoch als Charakter verkommen genug, um das Trio
der Gegner Otellos zu komplettieren. Dazu gehdrt auch eine bei
Verdi nicht vorkommende Figur: Elmiro, Vater Desdemonas. Er
schmiedet einen hinterhaltigen Plan, um die Heirat seiner
Tochter mit Rodrigo zu erzwingen. Man hat dem verdienten
Sanger Urban Malmberg keinen Gefallen getan, ihn mit dieser
Rolle zu betrauen, denn er 1ist alles andere als ein
Schonsanger. Mit Muhe stellt er sich den Noten Rossinis,
gleitet auf oOoligem Vibrato von Ton zu Ton und liefert eine
Karikatur von Belcanto.

Romantisch-expressive Tonsprache

Rina Hirayama hat als Desdemona ihre beruhrendsten Momente im
dritten Akt, flur den Rossini eine neue, romantisch-expressive



Tonsprache entwickelt, die direkt von Giovanni Simone Mayr zu
dessen Schuler Gaetano Donizetti fuhrt. Hirayama singt das
Gebet der Desdemona und ,Assisa a pie‘ d’un salice” - das
,Lied von der Weide” — schlicht und intensiv, wie den Gesang
einer tragischen Heroine. Ihre Starken zeigt sie jedoch ebenso
im Gestalten der Rezitative, die Rossini mit viel Bedacht und
genauer Anpassung an die dramatische Situation komponiert hat.
Der Tenor Tobias Glagau gefallt im melancholischen Lied eines
Gondoliere; Lina Hofmann (Emilia) und Camilo Delgado Diaz
(Lucio) sind in den kurzen Momenten ihrer Nebenrollen prasent
und konzentriert. Der Chor, einstudiert von Alexander Eberle,
hat zu Beginn Muhe mit dem Tempo, in den groflraumig
gestalteten Finali packende vokale Pragnanz.

Die Neue Philharmonie Westfalen kann in den reich bedachten
Blasern — stellvertretend seien die geschmeidige Oboe in der
Ouvertire und das Solo-Horn im ersten Akt genannt — viel Sinn
fur Rossinis vielgestaltige Klang- und Rhythmus-Dramaturgie
beweisen. Giuliano Betta am Pult fordert zugespitzte Tempi und
eine nicht immer eingeldste federnd-impulsive Artikulation;
Momente der Kontemplation bleiben aber hin und wieder zu zah.
Wechselhaft auch der Eindruck der Rezitative — mal feurig
gelungen, mal zu flott-beilaufig formuliert. Dennoch: Rossinis
Musik tragt den Sieg davon, trotz der vokalen Schwachen. In
Verbindung mit der starken Regie Manuel Schmitts zeigt der
Abend in Gelsenkirchen, wie wenig auf die alten Vorurteile
Verlass ist: Dieser ,0tello” ist packendes, beruhrendes
Musiktheater. Der ,ernste” Rossini 1ist es wert, endlich 1in
seiner Vielfalt auf der Bihne zu erscheinen.

Vorstellungen am 05. und 26. Dezember 2021, am 9. und 16.
Januar 2022. Info:
https://musiktheater-im-revier.de/de/performance/2021-22/otell
o
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In den Abgrinden romantischer

Existenz: Offenbachs
yHoffmanns Erzahlungen”

gelingt 1in Gelsenkirchen
grofartig

geschrieben von Werner HauBner | 10. Mai 2022

Gelb und Blau, die Farben
Werthers, in den Kostumen
Jula Reindells far
yHoffmanns Erzahlungen in

Gelsenkirchen. Uber
verschmahte Liebe und
Existenzangst hinaus

lassen sich wohl noch
andere Beruhrungspunkte in
der Psyche der
literarischen Figuren
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finden. Joachim Backstrom
(Hoffmann) im leuchtenden
Gelb des AuBenseiters
inmitten des Chores. Foto:
Pedro Malinkowski

Das Lied von Kleinzack ist eines jener spottisch-frivolen
Studentenlieder, wie sie heute noch in Verbindungen gesungen
werden: einfacher strophischer Aufbau, ein Chor, der den
Vorsanger wiederholt. Aber in der dritten Strophe entgleitet
dem Sanger die Form. Ein Stichwort geniigt und er verliert sich
in einer schwarmerischen lyrischen Vision, aus der er nur mit
Miihe in die Realitat von Lutters Wein- und Bierschanke
zuriickfindet.

Mit dieser relativ einfachen, aber hochst wirkungsvollen
Operation exponiert Jacques Offenbach im ersten Akt von ,Les
Contes d’'Hoffmann®“ musikalisch, mit welchem Begriff wvon
Romantik er in seiner ehrgeizigen Oper zu arbeiten gedenkt.

Offenbach erweist sich, je weiter die Forschung zu den
Fragmenten des unvollendeten Werks fortschreitet, desto mehr
als feinsinniger Kenner romantischer Ideen: Welt- und
Selbstverlust des Individuums, gleichzeitig Eindringen 1in
verborgene Schichten der menschlichen Existenz, die Ambivalenz
romantischer ,Geisterreiche” im Sinne E.T.A. Hoffmanns
zwischen Entsetzen und Erleuchtung, das Bewusstsein von
rational nicht steuerbaren Kraften zwischen dem Wunderbaren
und dem Damonischen, die Grenzbereiche von Psychologie und
religiosem Glauben, aber auch die Abscheu vor der geistlosen
Ordnung eines burgerlichen Daseins mit seinem
materialistischen Pragmatismus und seinem perspektivlosen
Aktionismus.

yHoffmann“-Inszenierungen sind wegen des komplexen gedanklich-
geistesgeschichtlichen Uberbaus, wegen der stets offenen Frage
einer aktuellen Deutung des ,Romantischen”, aber auch wegen
der unabgeschlossenen Werkgestalt stets heikel und vom



Scheitern bedroht. In Wuppertal etwa betonte zu Beginn der
Spielzeit ein Experiment den disparaten Charakter des Werks:
Die Inszenierung war drei Regisseur(inn)en anvertraut, die
ihren Blick unabhangig voneinander auf je einen Akt richteten.
Das unterstrich, wie zerrissen diese romantische Welt 1ist,
machte es aber schwer, einen Zusammenhang zu konstruieren. In
Essen zeigte — in dieser Spielzeit als Wiederaufnahme — die
Inszenierung von Dietrich Hilsdorf, wie man sich ,Hoffmanns
Erzahlungen” als Drama eines Kunstlers, der mit
gesellschaftlichen Erwartungen und Konventionen nicht
kompatibel ist, vorstellen muss.

E.T.A. Hoffmanns Romantik nahegekommen

Nun hat Michiel Dijkema in Gelsenkirchen als Regisseur und
Ausstatter eine Losung gefunden, die dem Romantik-Begriff
Hoffmanns am nachsten kommt. Die Buhne 1ist zunachst weils
verschlossen, dann zeigt sich der Vorhang als
Projektionsflache. In Schwarz und Weill erscheinen Szenen, die
man wahnt, auf der Buhne gesehen zu haben, oder die
geheimnisvoll vorausweisen auf das Kommende. Niuchtern
exponiert Dijkema den Schauplatz, der fur alle Bilder die
Basis 1ist: Schlichte Tische und Stuhle auf einer runden
Scheibe, eingeschlossen von einer nach hinten spitz
zulaufenden Wand.
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Der hoffmanneske
Riesenzylinder — hier
das Denkmal fiar den
Dichter und
Komponisten in
Bamberg — kehrt auch
in den Kostumen von
Jula Reindell wieder.
Foto: Werner Haullner

Die Schanke wird nicht verlassen; die Schauplatze der drei
Akte sind innere Bilder Hoffmanns. Darauf deuten auch die
Studenten hin, die zuerst als schwarze Menge mit riesigen
Zylindern a la E.T.A. Hoffmann in den Raum stromen und sich
dann als einmal leblos stumme, ein andermal als lebhaft
applaudierende oder kommentierende Zuschauer auf oder um die
Scheibe gruppieren. Teils Puppen, teils Statisten, sind sie
Teil einer uneindeutigen Welt, weder wirklich noch imaginiert,
changierend zwischen scheinbar prallem Realismus und sich real
gebardender Phantastik.

Kennzeichen der drei Akte sind Buhnen-Chiffren, die in ihrer
surrealen Machart an die Gelsenkirchener Steampunk-Oper ,Klein
Zaches, genannt Zinnober®” nach E.T.A. Hoffmann erinnern: Zwei
riesige Augapfel mit mechanisch schlagenden Wimpern flr
Olympia, ein abgebrochener Geigenhals fur Antonia, eine
(spater brennende) schwebende Gondel fur Giulietta. Dijkema
bricht in diesen Bildern den Realismus immer wieder, ohne den
Erzahlstrang zu verlassen, bedient sich - wie in den
wunderbaren Kostumen von Jula Reindell — einiger Bildsignale
aus dem frudhen 19. Jahrhundert, so in den Frisuren der Damen
im Olympia-Akt.

Widersacher aus unheimlicher Sphare

Wie Hoffmann literarisch, so fuhrt Dijkema szenisch das
Verstorende, das die Fugen der Alltagsrealitat sprengt, immer
wieder allmahlich schleichend ein, manchmal aber auch mit



theatralischem Getose, etwa, wenn sich die Muse aus zischendem
Biuhnendampf schalt — in grunem Tanzrockchen und roter Perucke
wie eine Elfe. Lindorf und seine drei Verkdrperungen tragen
imposante Roben, die den unheimlichen Charakter betonen. O0b
Mann, ob Weib, ist bei dem kahlkopfigen Damon in gewaltigem
glitzerndem Schwarz im Vorspiel, in klinischem Weifls im
Antonia-Akt und in opulentem Purpur im Venedig-Bild, nicht
definierbar. Ein Widersacher aus einer anderen Sphare, die
sich jenseits menschlicher Zuordnungen manifestiert.

Durch die Magie des
Singens stirbt
Antonia der
geordneten
bargerlichen Welt
ihres Vaters
Crespel (Dong-Won
Seo). Der Doktor
Miracle (Urban
Malmberg) fordert
den exaltierten
Ausbruch Antonias
(Solen Mainguené)
in die todlichen
Abgrunde



romantischer
Existenz. Foto:
Pedro Malinkowski

Hoffmann selbst erinnert im langen Mantel und spater in gelbem
Frack — seit dem Mittelalter die Farbe der AuBenseiter — an
den Dichter. Antonia erduldet die Qualen des Singverbots und
die Bedrangnis durch den zwielichtigen Doktor Mirakel als
bleiches, hohlaugiges Wesen in weillem Gewand wie eine Lucia di
Lammermoor am Rande des Wahnsinns — die Ikone von Kunst und
Krankheit des 19. Jahrhunderts schlechthin.

Dass Dijkema in diesen Akt ein Spiel mit Cello und Kontrabass
einfuhrt — man hat in Gelsenkirchen sogar eine Cello spielende
Sopranistin -, hat einen distanzierenden, aber auch
symbolischen Sinn: Das Cello erinnert an den Frauenkorper,
sein Klang liegt der menschlichen Stimme nahe. Und Giulietta
verkorpert mit prallen, gleichwohl kinstlichen Brusten den
Heilswahn sexueller Leidenschaft, fur den Hoffmann sein
Spiegelbild opfert: Schatten, Gesang, Augen - diese
Seelensymbole spielen in Dijkemas Inszenierung eine
entscheidende Rolle und erschaffen eine Bildwelt, in der
folgerichtig wie selten die Ambivalenz der Romantik
erschlossen und verdeutlicht wird.

Reaktionsschnell und hochmusikalisch

Die musikalische Seite der Auffuhrung bleibt hinter dem
ambitionierten Rang des Szenischen nicht zurick — vor allem
ein Verdienst des leider in Richtung Staatsoper Hannover
scheidenden Kapellmeisters Valtteri Rauhalammi. Der Finne hat
sich in seinen Dirigaten der letzten Zeit als sensibler
Gestalter ohne Alluren erwiesen und findet zu Offenbachs
musikalischer Sprache einen sinnigen Zugang. Das ist alles
andere als selbstverstandlich, denn Offenbach setzt sein
Ausdrucksrepertoire beinahe schon polystilistisch ein. Die
leichten Schraffuren und rhythmischen Petitessen seiner Buffo-
Operchen sind kombiniert mit der klanglich-melodischen



Intensitat Gounod’scher Lyrik, dunkel-untergrundige
Blaserakkorde korrespondieren mit der banalen Hymnik etwa des
Choraufzugs des Olympia-Akts, melodisches Schwarmen und
mechanische Rhythmik kontrastieren miteinander.

Rauhalammi arbeitet diese Gegensatze heraus, ohne sie zu hart
gegeneinander zu setzen, hat Gespur fur die weltvergessen sich
fortspinnende Melodik des ,Kleinzack“-Einschubs oder der
gliuhenden Antonia-Kantilenen, kann die Puppe Olympia wie eine
Spieluhr tanzen lassen und halt die Barcarole kitschfrei. Die
reaktionsschnelle Neue Philharmonie Westfalen schaltet von
einem Moment zum anderen um, strichelt hier leicht dahin und
lasst dort ahnungsvolle Blaserakkorde weich und dunkel
schimmern. Ein idiomatisch selten gut getroffener Offenbach,
gerade weil er sich der Mode des durchgeschlagenen Maschinen-
Rhythmus‘ und dem Missverstandnis einer ausschlieBlich
»Lleichten” Tongebung entzieht.

Tenor-Entdeckung aus Skandinavien

Hoffmann (Joachim
Backstrom) in den
verfuhrerischen
Armen von Giulietta
(Petra Schmidt).
Foto: Pedro



Malinkowski

Mit Joachim Backstrom hat sich Gelsenkirchen aus Schweden
einen wunderbar hellstimmigen, hohensicheren Hoffmann geholt.
Der Tenor hat bisher vor allem im skandinavischen Raum
gesungen — Malmo, GoOoteborg, Kopenhagen. Sein Deutschland-Debut
macht mit einer solide fundierten, gut fokussierten, manchmal
noch dynamisch etwas unflexiblen, aber leuchtkraftigen und
schlank-beweglichen Stimme bekannt. Backstrom dirfte, so mal
jemand in die ,Provinz“ hineinhort, bald von groferen Buhnen
umworben werden.

Dem Gegenspieler Lindorf und seinen Erscheinungsformen haucht
Urban Malmberg mit faszinierender Prasenz Buhnenleben ein.
Malmberg hatte im Vorfeld der Produktion mit Krankheit zu
kampfen, singt aber fast unbeeintrachtigt sogar seine — nicht
von Offenbach geschriebene, aber Musik von ihm verwendende —
,Diamanten-Arie“. Dennoch ist zu fragen, ob Malmberg eine
vokal passende Besetzung ist: Statt des dramatisch-italienisch
orientierten Heldenbaritons ware eine agile, leichter
timbrierte franzosische Stimme adaquater. Unter den
zahlreichen kleineren Partien verdienen die Mitglieder des
Jungen Ensembles hervorgehoben zu werden: Marvin Zobel singt
als Nathanaél locker, sicher und mit freiem Timbre; auch
Tobias Glagau zeigt in den paar Einwlrfen des Wilhelm einen
schon entwickelten Ton.



Faszination und
Damonie kunstlicher
Welten: Dongmin Lee
als Automat
Olympia. Foto:
Pedro Malinkowski

Unter den Damen hat es Dongmin Lee am leichtesten, als Olympia
mit ihren Acuti und Koloraturen ,abzuraumen“ — was ihr mit
Charme und darstellerischem Geschick auch gelingt. Am
schwersten tut sich Giulietta, aber Petra Schmidt schlagt sich
mit der ahnlich wie Mozarts Donna Elvira alles fordernden
Partie, ohne sich eine Bl6Be zu geben. Solen Mainguené geht
die Antonia eher hart und grell als weich und schmiegsam an:
Das Timbre passt zur Rollenauffassung einer gespenstisch
enthobenen, in todliche Regionen der Existenz abdriftenden
Frau. Almuth Herbst ist eine wendig singende, verschmitzte
Muse. Chor und Extrachor des Musiktheaters im Revier hat
Alexander Eberle — auch im melancholischen a cappella Chor des
funften Akts — auf Prazision und Klangbalance eingeschworen.

,Les Contes d’'Hoffmann“ in Gelsenkirchen ist bildmachtiges,
beziehungsreiches, tiefsinniges Musiktheater, wie man es sich
schlussiger, schoner kaum wunschen kann. Damit positioniert
sich das Musiktheater im Revier erneut mit einem starken
Akzent in der Theaterlandschaft Nordrhein-Westfalens, der uber



die Landesgrenzen hinaus Beachtung verdient.

Vorstellungen am 18., 22., 24., 30. Juni, 9. Juli.
Wiederaufnahme am 3. September. Karten: Tel. (0209) 4097 200,

www.musiktheater-im-revier.de
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