
Bayreuther  Festspiele
beginnen mit „Tristan“ – Ein
Gespräch  mit  dem  Regisseur
Roland Schwab
geschrieben von Werner Häußner | 25. Juli 2022
Vielleicht ist es genau das richtige Stück zur rechten Zeit am
rechten  Ort:  Vor  dem  Hintergrund  des  barbarischen  Krieges
mitten in Europa und im von unappetitlichen Übergriffen und
Skandälchen  gebeutelten  Bayreuth  geht  heute  Abend,  am  25.
Juli, Richard Wagners „Tristan und Isolde“ über die Bühne.
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Regisseur  Roland  Schwab.  Foto:
Matthias  Jung

Für  Regisseur  Roland  Schwab  ein  Gegenentwurf  zu  den
Düsternissen  unserer  Zeit,  ein  „Bekenntnis  zur  Schönheit“,
zugleich eine Flucht ins Universum der Liebe, eine Welt der
Poesie, des Rauschs und der Verzauberung.

Schwab hat am Aalto-Theater Essen drei herausragende Arbeiten
geschaffen, zuletzt Giacomo Puccinis „Il Trittico“. Mit der
Eröffnung der Festspiele 2022 durch seine Inszenierung von
„Tristan  und  Isolde“  erfüllt  sich  für  den  52jährigen  ein
Lebenstraum.  Werner  Häußner  sprach  mit  Schwab  über  die
Berufung nach Bayreuth und über sein Verhältnis zu Wagner.

https://www.schwab-roland.de/
https://www.revierpassagen.de/124413/raum-des-blauen-wassers-piero-vinciguerra-schafft-fuer-puccinis-trittico-in-essen-eine-magische-buehne/20220210_0955


Frage:  Waren  Sie  überrascht,  als  Sie  die  Anfrage  der
Bayreuther  Festspiele  erhielten?

Das Festspielhaus in Bayreuth. Archivbild:
Werner Häußner

Schwab:  Im  letzten  Jahr  im  Dezember  kam  unerwartet  das
Angebot, „Tristan und Isolde“ zur Eröffnung der Festspiele
2022 zu inszenieren. Das war Corona geschuldet und dadurch
extrem kurzfristig; Bayreuth suchte einen Regisseur, der die
Aufgabe jetzt und gleich übernehmen konnte. Für mich erfüllt
sich damit ein Lebenstraum. Ich habe in meiner Heimatstadt
München die „goldenen“ Wagner-Zeiten unter Wolfgang Sawallisch
erlebt und bin als 16jähriger Wagner buchstäblich verfallen:



Nach den ersten Takten des Vorspiels der „Walküre“ war es um
mich geschehen. Die Begeisterung für Wagner und die tiefe
Liebe  zu  ihm  ist  letztlich  auch  der  Grund,  warum  ich
Opernregisseur  geworden  bin.

Sie haben noch kaum Wagner inszeniert …

Schwab: Wagner ist der wichtigste Komponist für mich. Was mir
heilig ist, verschenke ich nicht. Deshalb habe ich die Arbeit
mit ihm bewusst hintangestellt. Ich wollte Wagner an würdigen
Spielstätten  inszenieren.  Bisher  habe  ich  nur  2019  den
„Lohengrin“ in der Felsenreitschule in Salzburg gemacht. Und
jetzt kommt der „Tristan“ im Wagner-Olymp.

Was fasziniert Sie so an Wagner?

Schwab:  Ich  verdanke  ihm  ein  Schlüsselerlebnis.  In  meiner
häuslichen  Musikerziehung  habe  ich  Musik  immer  nur  als
„Tafelmusik“ wahrgenommen – nebenher gespielt und erklungen.
Wagner  war  anders,  und  dafür  war  ich  als  Jugendlicher
unglaublich dankbar: Er durchbricht alle Grenzen, reißt alle
Türen auf. Wagner ist mehr als ein Komponist, er ist ein
Kosmos.  Der  Ambivalenz,  der  Dialektik,  der
Widersprüchlichkeit. Ewig modern und von abgründiger Tiefe.

Wie sah die Vorbereitung auf die Inszenierung aus?

Schwab: Es musste sehr stramm gehen. Parallel zum Essener
„Trittico“  war  es  eine  zusätzliche  reizvolle  Aufgabe,  das
Raumkonzept  für  Bayreuth  zu  erstellen.  Nach  anstrengenden
Proben habe ich mit meinem Team – Piero Vinciguerra (Bühne)
und  Gabriele  Rupprecht  (Kostüme)  –  spätabends  noch  am
„Tristan“ gewerkelt. Da war es ein Glück, dass wir alle in
Essen  für  den  Puccini-Dreiteiler  zusammen  waren.  Innerhalb
eines Monats musste das Bühnenbild soweit fertig konzipiert
sein, dass die Bayreuther Werkstätten mit der Arbeit beginnen
konnten. Aber ich liebe solche sportiven Herausforderungen …

Hatten Sie schon vor dem Bayreuther Auftrag ein Konzept im



Kopf, wie Sie einen „Tristan“ inszenieren würden?

Schwab: Nein, ich habe nie vorher Konzepte im Kopf, aber ich
entwickle  über  die  Jahre  ein  Sensorium  für  die  Stücke.
„Tristan“ begleitet mich seit langer Zeit. Er ist eine Welt,
die  man  in  sich  herumträgt,  eine  faszinierend  abgründige.
Konzepte werden oft überbewertet; bei „Tristan und Isolde“
muss die Musik das Konzept sein. Ich möchte als Regisseur der
Musik den Raum zur Entfaltung gewähren. Mich interessiert, wie
man die Musik auf der Bühne transzendiert. So haben wir einen
Raum geschaffen, der dieses Transzendieren zulässt, der auch
die Dialektik im Stück bedient. Als Regisseur interessieren
mich Milieus herzlich wenig. Ich halte sie oft für unnötige
Konkretionen,  die  man  nicht  umdeuten  kann.  Ich  inszeniere
Seelenräume,  möchte  Transformation  erleben  lassen.  Im
„Tristan“  geht  es  darum,  Bilder  und  Bewegungsmuster  zu
schaffen für die Kunst des Übergangs, für die Transzendierung
der Liebe, die dem hypnotischen Sog der Musik gerecht werden.
Darin sehe ich meine Aufgabe.

Das hat Auswirkungen auf Ihre Sicht auf den „Liebestod“ …

Schwab:  Zu  Wagner  bin  ich  wegen  des  Rauschs  und  der
Überwältigung gekommen. Genau das möchte ich als Regisseur
generell  erreichen:  Überwältigung  und  maximale  Stimulierung
der  Sinne.  Ich  lese  den  Liebestod  partout  nicht  im  Sinne
Arthur Schopenhauers und seiner völligen Negation. Wir wissen
ja auch von Wagner, dass er diese Sicht abgelehnt hat. Der
Liebestod ist für mich musikalisch die Bejahung des Lebens und
der  Liebe,  die  fortlebt  in  der  Metamorphose.  Er  ist  kein
Desaster, sondern ein Ausblick in die Unendlichkeit. Anders
als viele aktuelle Regiekonzepte von einer desillusionierten
Liebe,  einem  „Mahnmal“  für  die  Liebe,  greife  ich  den
ursprünglichen Gedanken Wagners auf: Er wollte der Liebe ein
Denkmal schaffen. Schopenhauers alles verneinendem Liebestod
setze ich Sehnsucht und Utopie entgegen. Mein „Tristan“ wird
ein Bekenntnis zur Schönheit, und darin fühle mich eins mit
Wagners Musik.



Wie geht es für Sie in Essen weiter?

Schwab: Ich liebe das Essener Haus, es ist eines der schönsten
in der Republik. Die neue Intendantin des Aalto-Theater, Merle
Fahrholz, hat mich zu meiner Arbeit mit Puccinis „Il Trittico“
sehr beglückwünscht. Die drei Inszenierungen in Essen – 2019
Verdis „Otello“, 2021 Leoncavallos „Pagliacci“ und jetzt „Il
Trittico“ – waren für mich ganz wichtige Stationen. Hier in
Essen,  aber  auch  mit  dem  an  die  Oper  Köln  gewechselten
Intendanten Hein Mulders wird es weitergehen.

Und gibt es weitere Wagner-Pläne am Horizont?

Schwab: Noch nicht. Ich arbeite seit fast 20 Jahren als freier
Regisseur  und  habe  mir  Wagner  bis  2019  aufgespart  –  ein
absoluter Verzögerungsgenießer! Mit Bayreuth gerät jetzt mein
Lieblingskomponist in den Fokus. Ich bin also sehr gespannt
auf die kommende Zeit.

Info:
https://www.bayreuther-festspiele.de/programm/auffuehrungen/tr
istan-und-isolde/

Ausweglos  im  Diesseits
gefangen:  In  Katharina
Wagners „Tristan und Isolde“
bleibt der Akkord des Daseins
unaufgelöst
geschrieben von Werner Häußner | 25. Juli 2022
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Trügerische  Idylle
im  Liebesduett  des
zweiten  Aufzugs  im
Bayreuther
„Tristan“:  Stephen
Gould  und  Petra
Lang.  Foto:  Enrico
Nawrath

Wenn  man  dem  Musiktheater  die  Fähigkeit  zugesteht,  den
Zeitgeist  auszudrücken,  dann  lässt  sich  Katharina  Wagners
Inszenierung von „Tristan und Isolde“ in Bayreuth als ein
außergewöhnlich  gelungenes  Beispiel  anführen.  In  dieser
Version von „Tristan und Isolde“ findet kein Sehnen, kein
Wähnen Ruhe, der Akkord des Daseins bleibt ewig unaufgelöst.

Auf Frank Philipp Schlößmanns und Matthias Lipperts Bühne mit
ihren Treppen, Stegen und Brücken irren zwei Menschen im Blau
der Romantik aufeinander zu, lassen ihre Arme einen Kreis
bilden,  verlieren  sich  im  zweiten  Aufzug  zwischen  der
scharfkantigen Helle von Suchscheinwerfern und dem tintigen
Schwarz  der  Schatten  zwischen  gellendem  Licht.  Sie  suchen
Geborgenheit  unter  eine  Plane,  stecken  künstlich  matt
leuchtende Sternchen auf, wie zwei Teenies, die in ihr selbst
gebasteltes kleines Paradies flüchten.



Der Dunst, in dem unbehauste Männer zu Beginn des Dritten
Aufzugs  um  eine  Leiche  kauern,  ist  undurchdringlicher,
tödlicher Nebel. Tristans Lösung aus dem Kreis des Todes ist
nurmehr eine Vision. In magischen Licht-Dreiecken erscheinen
ihm Isolden – bloße Chimären, die bei Berührung zu Staub und
Lumpen zerfallen oder ins Dunkel stürzen, Ausgeburten einer
Fantasie, die fiebrig nach einem Halt in der Grundlosigkeit
der  Existenz  sucht.  Wenn  dann  Marke  im  aufdringlich-
schmutzigen Gelb erscheint, ist das nicht einmal mehr der
Einbruch der Realität in ein Reich des Träumens, des Hoffens
und  des  Sehnens.  Sondern  nur  noch  eine  böse,  banale
Bestätigung, dass es da nichts gibt, vielleicht nie etwas
gegeben hat, was dem ersehnten Reich der Nacht entspräche.
Erschütternd real ist allerdings das Ende: Isolde darf ihren
„Liebestod“ verkünden, dann packt sie Marke am Arm und zieht
die Widerstrebende nach hinten ins Dunkel.

Illusionsloses Dunkel des Daseins

Katharina Wagner negiert Metaphysisches und Transzendentales,
wirft  in  den  Chiffren  der  Bühne  alles,  was  hinaus  weisen
möchte,  zurück  in  den  unerbittlichen  Raum  einer
Gefangenschaft,  die  über  die  Dreiecksmauern  eines  Marke-
Gefängnisses hinaus zu einem universalen Todesraum wird, gegen
den es sinnlos ist, verzweifelt anzukämpfen. Was Ernst Bloch
in „Geist der Utopie“ schreibt und was im Programmheft zitiert
wird: „Zwei Menschen schreiten hier in die Nacht, sie gehen
von einer Welt in die andere über, sonst begibt sich nichts …“
–  das  ist  den  Protagonisten  bei  Katharina  Wagner  nicht
vergönnt. Das Begehren nach der Wahrheit universaler Liebe
erstickt  in  der  endgültigen  Gewissheit  vom  illusionslosen
Dunkel  eines  Daseins,  für  das  Wagners  sehnsuchtsfiebernde
Musik nur noch ein verzweifeltes Echo eines längst verwehten
Daseins-Sinns darstellt. Wo sich im Zeichen dieser Musik eine
Transzendierung ereignen könnte? Die Szene zeigt es uns nicht.

So bleibt es der Musik, die Gegenwelten aufzureißen – ein
dualistisches Konzept, das schmerzt. Mag sein, dass die Buh-



Rufe  auch  darauf  zurückzuführen  sind.  Aber  „Tristan  und
Isolde“ ist eben kein Wohlfühl-Theater. Der Schmerz über das,
was Menschen erleben in auswegloser Distanz zu dem, was sie
ersehnen, ist dem Stück eingeschrieben. Christian Thielemann,
der schon 1993 als junger Generalmusikdirektor in Nürnberg
einen fantastischen „Tristan“ dirigiert hatte, hält die Musik
völlig  frei  von  angespanntem  Schwitzen,  achtet  auf  die
Farbvaleurs  und  die  Beleuchtungswechsel,  hat  einen  schier
unermesslichen  Atem,  wenn  er  die  tragenden  Bögen  in  die
Struktur der Musik einzieht.

Stringente Konzeption ohne Pathos bei Christian Thielemann

Der Klang ist dezent, leicht und ohne die dunkle Glut und die
satte Dramatik, wie sie auf früheren Aufnahmen zu erleben ist.
Auch  das  mag  nicht  jedem  einleuchten  oder  gefallen,  aber
Thielemann zeigt, dass er ein Konzept hat, das durch den Abend
trägt und die Musik erschließt. Ohne ein paar Manierismen geht
es freilich nicht ab: Ob einzelne Holzbläserstellen wirklich
so auffällig ausgestellt werden müssen? Und der „Liebestod“ –
darin mit der Bühne im Einverständnis – bleibt seltsam stumpf,
ohne Passion, ohne den sich steigernden Sog und das fiebrige
Beben.

Kein Ertrinken im Weltatem,
sondern  erzwungenes
Verharren  im  Diesseits-
Dunkel: Die Schlussszene des
„Tristan“  in  der  Sicht



Katharina  Wagners.  Foto:
Enrico  Nawrath

Hierin gibt es eine Kongruenz mit Petra Lang, die matt und
resigniert Isoldes Worte aneinanderreiht. Im ersten Akt singt
sie ökonomischer als die schrill sich verausgabende Evelyn
Herlitzius  in  der  Premierenserie  2015,  setzt  damit  der
illusionslosen  Depression  des  stählernen  Gefängnisses  eher
Resignation  als  Rebellion  entgegen.  Auf  strömendes,
klangerfülltes Singen wartet man im zweiten Aufzug vergeblich:
Petra Lang befreit sich nicht aus dem beengten Gefängnis einer
Tonbildung, die entspannt und frei sich des Körpers versichern
würde.

Dafür steht mit Stephen Gould wohl einer der ausdauerndsten
und  stimmschönsten  Tristan-Sänger  der  Gegenwart  auf  der
Bayreuther  Bühne.  Mag  auch  seiner  Stimme  hier  und  da  die
charakteristische Farbe fehlen, macht er alles wett, wenn er
die  großen  Ausbrüche  gestaltet,  ohne  an  seine  Grenzen  zu
stoßen, wenn er die Verzweiflung Tristans mühelos singt, nicht
mühevoll  deklamiert,  wenn  er  die  Ekstase  der  Begegnung
leuchten lässt, wenn er in „So starben wir, um ungetrennt …“
den Klang mit innerer Passion füllt und wenn er in „Wohin nun
Tristan  scheidet“  ein  edles,  gestütztes  Piano  und  einen
fahlen, fast ätherischen Ton anschlägt.

Auch für den König Marke lässt sich derzeit vielleicht ein
ähnlich bewusster, aber kaum stimmschönerer Sänger finden als
René Pape. Die in der Regie ausgebaute Ambivalenz der Figur
spiegelt er im Singen wieder: als düsterer Boss eines Clans
hat  er  dunkel-harte,  als  zweifelnder  Mensch  balsamisch-
flexible  Klänge.  Raimund  Nolte  als  sein  Gefolgsmann  Melot
bleibt rollengerecht bei einem schneidenden Ton; auf Tristans
Seite klingt der treue Kurwenal Iain Patersons manches Mal
allzu körperlos. Christa Mayer gibt eine Brangäne mit Kraft
und Substanz, aber ohne Feinschliff, die in der Inszenierung
eine Figur am Rande bleibt.

https://www.revierpassagen.de/31672/festspiel-passagen-iii-katharina-wagner-beleuchtet-tristan-und-isolde-im-geist-der-zeit/20150806_1726


Zwischen Abstraktion und „Was
wäre  wenn“:  Gelsenkirchen
stemmt  „Tristan  und  Isolde“
mehr als achtbar
geschrieben von Martin Schrahn | 25. Juli 2022

Liebeserkenntnis  vor
Schiffssegel: Szene aus dem
1. Akt „Tristan und Isolde“.
(Foto: Karl Forster)

Bei „Tristan und Isolde“ sitzen wir in der ersten Reihe. Das
ist mal eine ganz neue Erfahrung. Weil die Dynamik der Musik,
sei  es  in  Form  des  Orchesterklangs  oder  der  sängerischen
Gestaltungskraft, sich doch sehr unmittelbar entfaltet. Und
weil  der  Blick  für  mimische  Details,  für  Facetten  der
Bühnengestaltung, ein schärferer ist. So entpuppt sich der
Platz hier, im Gelsenkirchener Musiktheater im Revier (MiR),
als keineswegs schlechtes Zugeständnis. Fast wähnen wir uns
inmitten des Geschehens – still beobachtend, vor allem aber
gepackt  von  der  Sogkraft  des  oft  ungezähmten  wagnerschen
Sehnsuchtstons.
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Im  Vorspiel  entwickelt  sich  das  langsam;  unaufgelöste
Dissonanzen, schwebende Harmonien gehen erst nach und nach in
melodischen Fluss über. Schon hier stellt sich die Frage nach
der Intensität, und für die Neue Philharmonie Westfalen unter
Rasmus  Baumann  gilt,  dass  sie  sich  etwas  gemächlich
einschwingt,  das  Farbspiel  der  Streicher  dabei  genussvoll
auffächert, um schließlich zu hoher Expressivität zu gelangen.

Später dann, wenn sich dieses Drama der Liebe, des Verrats und
der  Todessehnsucht  verdichtet,  wenn  die  Musik  in  Ekstase
gerät,  gibt  sich  das  Orchester  diesem  Taumel  nahezu
hemmungslos hin. Im 3. Akt hingegen, wo zunächst die dunkel-
schroffen,  ja  schrundigen  Töne  herrschen,  Ödnis  und  Leere
illustrierend, bleibt die hypnotische Wirkung eher aus, wenn
auch  die  Hirtenklage  des  Englisch  Horns  die  Szenerie
wirkmächtig  unterstreicht.

Dennoch: Mitgerissen werden wir allemal. Am stärksten sogar
vom Orchesterklang, aber auch von den Solisten. Hier darf das
MiR durchaus stolz sein. Mit Torsten Kerl, ein Gelsenkirchener
Junge, und der Britin Catherine Foster als Tristan und Isolde
wurden international erfolgreiche Solisten verpflichtet, die
nicht zuletzt in Bayreuth reüssieren. Beide singen bewegend,
überwiegend klar in der Diktion, geschickt haushaltend mit
ihren Kräften über die drei Akte hinweg, ohne Scheu, sich zu
entäußern, aber auch in lyrisch zartem Ton. Kerl gestaltet mit
seinem tief timbrierten Tenor die Mezzopianopartien allerdings
ein  wenig  brüchig,  unbestechlich  dagegen  die
leidenschaftlichen Höhen seiner metallglänzenden Stimme. Lust
und Schmerz, Eros und Thanatos liegen da ganz eng beieinander,
gleißend hell sind bisweilen seine Fiebertöne im 3. Akt.



Selbstbefragung  eines
liebenden Paares im Spiegel.
Torsten  Kerl  und  Catherine
Foster im 2. „Tristan“-Akt.
(Foto: Karl Forster)

Foster wiederum wirkt insgesamt kontrollierter, in der tiefen
Lage muss sie sich erst freisingen, sonst aber leuchtet diese
Isolden-Stimme in schönstem Glanz. Nur am Ende, im berühmten
Liebestod, bleibt sie uns manches an Transzendenz schuldig.
Ja,  wir  sind  geneigt  zu  sagen  „Plötzlich  geht  alles  ganz
schnell“. Was wohl daher kommt, dass anderes ungemein statisch
wirkt. Dies aber führt uns auf die Spur der Inszenierung, die
MiR-Intendant Michael Schulz verantwortet. Sie ist offenbar
geprägt  von  der  Idee,  dass  Wagners  Etikett  „Handlung  mit
Musik“  nicht  wirklich  zutrifft.  Weil  das  Changieren  und
Reflektieren seelischer Befindlichkeiten den dürren Fortgang
des Geschehens bei weitem überstrahlt.

Zum anderen aber scheint sich die Regie der Überlegung „Was
wären wenn…“ hinzugeben: Tristan und Isolde als rechtmäßiges
Paar.  Beide  Ansätze  haben  Konsequenzen  für  die
Bühnengestaltung und Personenführung – letzthin stehen diese
Sichtweisen  sich  im  Weg.  Und  sollen  doch  im  Liebestod
verschmelzen – Isolde, im weißen Gewand wie eine würdevolle
Priesterin, Isolde aber auch, eine Frau, die verzweifelt und
fast  appellativ  ihr  „…wie  er  lächelt…Freunde…seht  ihr  es
nicht?“ an uns richtet. Diesem Ende wohnt kein Zauber inne.

Wie auch die groß angelegte Liebesnacht-Szene des 2. Aktes

https://www.revierpassagen.de/41186/zwischen-abstraktion-und-was-waere-wenn-gelsenkirchen-stemmt-tristan-und-isolde-mehr-als-achtbar/20170309_1937/tristanakt2


ihre Wunderkraft verliert, weil eben hier der Regisseur das
„Was wäre wenn…“ optisch ausreizt, indem er Tristan und Isolde
in  ein  Haus  schickt,  dessen  Zimmer  sich  labyrinthisch
verzweigen.  Kathrin-Susann  Brose  hat  das  Gebäude  auf  die
Drehbühne gestellt – nicht der unendliche Raum einer Liebe bis
zum Tod wird vermessen, sondern das Paar begegnet sich selbst
als real Liebende. Und nebenan spielen die Kinderlein mit
Plüschtieren.

Isolde als Fantasiebild des
tödlich verwundeten Tristan.
Szene aus dem 3. Akt. (Foto:
Karl Forster)

Solcherart Umdeutung ist gewagt und wirkt auch nicht zwingend.
Doch Schulz und seine Ausstatterin bevorzugen offenbar das
(groß)-bürgerliche  Milieu,  davon  zeugt  auch  der  Raum  im
Schiffsbau  des  1.  Aktes  mit  seinen  Kolonialstil-Intarsien,
sehr detailverliebt eingerichtet.

Erst am Schluss, wenn der totverwundete Tristan auf einem
riesigen,  kunstvoll  drapierten  Stoff  dahinsiecht,  ist,  als
krasser  Gegensatz,  die  totale  Abstraktion  erreicht.
Folgerichtig gerinnt der Kampf zwischen Tristans Getreuen und
dem Gefolge des betrogenen Königs Marke zu einem stilisierten
Schattenspiel. Es ist im Grunde die stärkste Szene dieser
Inszenierung.

Nicht  zuletzt  sei  gesagt,  dass  neben  Torsten  Kerl  und
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Catherine Foster das hauseigene Ensemble nebst Chor oft zu
beeindrucken versteht. Almuth Herbst (Brangäne) als sanft sich
sorgende Vertraute der Isolde, die in lyrischer Emphase sehr
ausgeglichen singt, ist eine Entdeckung für die Rolle. Urban
Malmberg  (Kurwenal)  aber  gestaltet  die  Partie  bisweilen
gewollt kraftvoll, nicht ohne raue Untertöne. Und Phillip Ens’
König Marke hat oft Probleme mit der Fokussierung.

„Nehmt alles nur in allem“: Das MiR hat sich einer großen
Herausforderung, das sind Wagneropern immer, mehr als achtbar
gestellt.  Die  Karten  für  diesen  „Tristan“  sind  äußerst
gefragt, für manche Vorstellung gibt’s nur noch freie Plätze
unterm Dach.

Das Gelsenkirchener Haus ist in der Stadtgesellschaft und in
der  Politik  wunderbar  verankert,  nicht  zuletzt  dank  der
interessanten  Repertoireauswahl  des  Intendanten  Michael
Schulz. Wo sonst sitzt der Oberbürgermeister, wie hier Frank
Baranowski, in jeder Premiere des Theaters? Es muss auch gar
nicht die erste Reihe sein.

Infos: https://musiktheater-im-revier.de/Start/#!/de/

Unter dem Joch der Militär-
Junta:  „Tristan  und  Isolde“
in der Dortmunder Oper
geschrieben von Anke Demirsoy | 25. Juli 2022
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König  Marke  (Karl-Heinz
Lehner,  l.)  und  Tristan
(Lance Ryan). (Foto: Thomas
M. Jauk/Theater Dortmund)

Ein bekanntes Zeichen warnt uns, ein gelbes Dreieck mit einem
markanten Pfeil. Vorsicht, Hochspannung. Der Aufkleber ziert
einen Stromkasten, den Brangäne und Isolde umklammern. Dann
holt  Isolde  ein  Beil  hervor,  schwingt  es,  als  wäre  sie
Elektra, und schlägt auf den Kasten ein. Sie löscht das Licht,
ruft Tristan herbei.

Was dann geschieht, ist mehr als ein Ausbruch rausch- und
wahnhafter Liebe. Richard Wagner propagiert im zweiten Aufzug
seiner Oper „Tristan und Isolde“ die radikale Abkehr von einer
verhassten Welt. Bewusstseinsauslöschung und Todestrunkenheit
sind die Ideale, die in dieser Nacht gedeihen.

Im Orchestergraben der Dortmunder Oper, die jetzt mit Wagners
Meisterwerk  in  die  Spielzeit  startete,  heizt
Generalmusikdirektor Gabriel Feltz die fiebrigen Schübe an,
mit  denen  sich  die  Leidenschaft  der  Hauptdarsteller  Bahn
bricht. Seine Vorliebe für Tempo-Überdehnungen einerseits und
abrupte Beschleunigungen andererseits wirkt hier ausnahmsweise
nicht  befremdlich,  sondern  den  Seelenvorgängen  der  Figuren
entsprechend.  Wagners  Überwältigungsmusik  mildert  die
buchhalterischen Tendenzen des Dirigats. Nach der anfänglichen
Raserei  der  Liebesnacht,  die  Feltz  nur  mit  einiger  Mühe
zusammen halten kann, beginnt die Musik zu schillern und zu
schweben, von Harfen umrauscht. Auch mit Lautstärke-Exzessen
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hält Feltz diesmal angenehm zurück. Das hilft den Sängern, die
einen rund vierstündigen Parforceritt zu überstehen haben.

Die „Bayreuth-Besetzung“, auf die das Theater im Vorfeld der
Premiere  wiederholt  und  medienwirksam  hingewiesen  hatte,
bezieht sich auf Lance Ryan, der die Titelpartie bereits auf
dem legendären Hügel sang, und auf die Isolde der Engländerin
Allison Oakes, deren Auftritte in Bayreuth sich bislang auf
die  Gerhilde  und  Gutrune  aus  dem  „Ring“  beschränken.  Ihr
überzeugendes  Rollendebüt  sowie  die  glänzende  Brangäne  der
ebenfalls  Bayreuth-erfahrenen  Mezzosopranistin  Martina  Dike
heben  diesen  Abend  auf  ein  insgesamt  gutes  musikalisches
Niveau.

Rache  für  Morold:  Isolde
(Allison  Oakes)  fordert
Tristan (Lance Ryan) heraus.
(Foto:  Thomas  M.
Jauk/Theater  Dortmund)

Die mädchenhaften Farben, die Allison Oakes der Isolde bei
aller vehementen Attacke geben kann, nehmen ebenso für die
Sopranistin  ein  wie  ihr  moderates  Vibrato  und  ihre
Textverständlichkeit.  Ihre  Stimme  wirkt  bis  in  extreme
emotionale Ausbrüche hinein sicher geführt, zeigt nur wenige
Härten und Kälte nur dort, wo die Figur dies verlangt. Mit
Martina Dike hat sie eine herausragende Brangäne an ihrer
Seite.  Ihr  warmer  Mezzosopran  lässt  Brangänes  Empathie
inwendig umso stärker beben, je mehr noble Zurückhaltung sie
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sich auferlegt. Sie, die mit ganzem Herzen mit ihrer Herrin
fürchtet und leidet, will mit ganzer Kraft das Gute, kann das
Verderben jedoch nicht aufhalten.

Lance Ryan ringt zwei Akte lang mit der Titelpartie, die er
mit  verformten  Vokalen,  unsteter  Tongebung  und  mit
Überzeichnungen präsentiert. Indes besitzt der Sänger genug
Erfahrung, um sich alle Kraft für den dritten Akt aufzusparen,
den er dann doch respektabel stemmt. Solide Größen sind Karl-
Heinz Lehner als König Marke und Sangmin Lee als Kurwenal.

Von der Inszenierung sei zuletzt gesprochen, denn sie ist ein
ödes  Ärgernis.  Intendant  Jens-Daniel  Herzog  fällt  nichts
Besseres  ein,  als  Marke  und  die  Seinen  zur  fettleibigen
Militär-Junta herabzuwürdigen. In trostlosen Amtsstuben wird
unentwegt  geraucht  und  mit  Pistolen  gefuchtelt.  Fiese
Passkontrollen,  Flüchtlinge,  Folterszenen  –  es  bleibt  uns
nichts erspart. Die Bühne von Mathis Neidhardt und die Kostüme
von Sibylle Gädeke verströmen einen unbestimmt osteuropäischen
Charme. Die Romantik aber nimmt vor solch plattem Politisieren
Reißaus.

Zwei  gegen  den  Rest  der
Welt:  König  Marke  (Karl-
Heinz  Lehnet)  sieht  das
nicht gern. (Foto: Thomas M.
Jauk/Theater Dortmund)

Der Liebestrank zeitigt in Dortmund übrigens ungeahnte Folgen.
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Tristan  und  Isolde  entbrennen  nicht  nur  in  wahnsinniger
Leidenschaft,  sondern  verhalten  sich  plötzlich  wie
Vierjährige,  die  auf  einem  Kindergeburtstag  zuviel  Cola
getrunken haben. Tristan hüpft wie ein Flummi, setzt sich die
Offiziersmütze falsch herum auf, will die Thermoskanne als
Fernrohr benutzen und grinst, als wäre er irre. Auch Isolde
treibt plötzlich Allotria. Sollten wir etwa auf Thomas Manns
Zauberberg gelandet sein? Fast möchte man die Liebenden darum
beneiden,  sich  in  der  Liebesnacht  die  Augen  verbinden  zu
können.  Wir  indessen  müssen  zusehen,  wie  der  verwundete
Tristan über die Drehbühne robbt, bis uns schwindelig wird.
Ach Isolde, lösche die Zünde.

Weitere Vorstellungen bis 17. April 2016. Karten: 0231/ 50 27
222. Informationen: www.theaterdo.de/detail/event/16018/)

(Der Bericht ist zuerst im Westfälischen Anzeiger erschienen).

Festspiel-Passagen  III:
Katharina  Wagner  beleuchtet
„Tristan und Isolde“ im Geist
der Zeit
geschrieben von Werner Häußner | 25. Juli 2022
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An  der  Leiche
Tristans  (Stephen
Gould):  Isolde
(Evelyn Herlitzius)
und  Brangäne
(Christa  Mayer).
Foto:  Enrico
Nawrath

Von wegen ertrinken und versinken in des Weltatems wehendem
All.  Katharina  Wagner  holt  „Tristan  und  Isolde“  ihres
Urgroßvaters  aus  Wellen  und  Wogen,  Düften  und  Lüften  der
Metaphysik  gnadenlos  herunter  in  das  desillusionierende
Ergebnis einer Dreiecksgeschichte: König Marke, ein senffarben
gekleideter Pate mit Hut und Pelzkragen, zerrt Isolde weg von
der Leiche Tristans, stößt sie im Hintergrund aus dem Raum.
Aus der Traum.

Die  immer  noch  junge  Wagnerin,  demnächst  wieder
„Alleinherrscherin“ am Grünen Hügel, hat sich in ihrer mit
Spannung erwarteten Regiearbeit – die erste seit dem Mainzer
„Tiefland“  2011  –  konsequent  allem  verweigert,  was  die
Geschichte in jene ahnungsvoll-kunstreligiösen Sphären driften
ließe, die Wagnerianer so innig lieben. Passend zitiert das
Programmheft  aus  Thomas  Manns  „Leiden  und  Größe  Richard
Wagners“: „Es gibt kein Christentum, das doch als historisch-



atmosphärisch gegeben wäre. Es gibt überhaupt keine Religion.
Es gibt keinen Gott, – niemand nennt ihn, ruft ihn an.“ Genau:
Es  gibt  nur  diese  entsetzliche,  unerbittliche,  zehrend-
sehrende, allgewaltige Liebe.

Man könnte nun, um die „Religion“ zu retten, mit wagnerischem
und  mit  gut  christlichem  Hintergrund  einwenden,  dass  eben
genau diese unbedingte, anarchische Liebe, die den Anderen und
nichts  sonst  im  Blick  hat,  das  Göttliche,  Transzendente
präsent setze. Ist der Gott Jesu Christi nicht der Gott, der
von sich behauptet, die Liebe selbst zu sein? Lässt uns nicht
die Liebe für den Moment der ekstatischen Vereinigung all-eins
werden, untertauchend, verhauchend im wehenden All? Ist dann
der Tod nicht alles andere als eine absolute Lebensgrenze,
sondern  eine  transformierende  Macht?  Nein.  Bei  Katharina
Wagner sind die Wege zur Liebe Labyrinthe, die nicht umsonst
an Giovanni Battista Piranesis monströse „Carceri“ erinnern,
ereignet sich die „Nacht der Liebe“ im grellen Punktlicht der
Suchscheinwerfer  auf  Gefängnismauern,  gebiert  der
Sehnsuchtsschrei der Liebe im dritten Aufzug nur Wahn und Trug
im undurchdringlich grauschwarzen Nebel von Kareol.

Souverän  geleuchtet:
Reinhard  Traub  taucht  den
ersten  Aufzug  in  ein
beklemmendes  Zwielicht.
Foto:  Enrico  Nawrath



Reinhard  Traub  hat  diese  hoffnungslosen  Bilder  souveränn
ausgeleuchtet – vom schummrigen Chiaroscuro des ersten bis zum
stickigen Dampf des dritten. Wenn das Zwielicht im ersten
Aufzug mehr als Konturen freilegt, schweben vier Personen vor
einer an M.C. Escher erinnernden Raumkonstruktion – nur ist
deren absurde Logik in willkürlich wirkende Konstellationen
von Treppen, Brücken, Gängen und Pfeilern aufgelöst. Isolde
ist dem „Eigenholde“ wie eine wilde Megäre auf der Spur, aber
Stege fahren weg und unterbrechen Gänge; Treppen, die bisher
im Nichts endeten, haben plötzlich Anschluss in begehbaren
Raum.

Als die beiden endlich zusammenkommen, ist sofort klar: Ein
Liebestrank  ist  nicht  vonnöten,  hier  herrscht  die  pur
brennende Leidenschaft. Kreisförmig verbinden sich die Arme,
das Elixier wird in die Tiefe gekippt. Isolde setzt sich den
Brautschleier auf, der sie wie eine Zwangsjacke umschließt;
wie  von  Sinnen  zerreißen  ihn  die  beiden  dann:  Tristans
bedachtsam-bedrückte Zurückhaltung verwandelt sich, dem Puls
der Musik folgend, in enthemmte Raserei.

Blau, die Farbe der
Romantik,  in  den
Kostümen  Thomas
Kaisers  für  Tristan



(Stephen  Gould)  und
Isolde  (Evelyn
Herlitzius).  Der
„Liebestrank“  wird
weggeschüttet. Foto:
Enrico Nawrath

Für den zweiten Akt konkretisieren die Bühnenbildner Frank
Philipp  Schlößmann  und  Matthias  Lippert  die  Dreiecksform:
Tiefschwarze Mauern umgrenzen ein Gefängnis, auf ihrer Krone
patrouillieren  die  gelben  Gefolgsleute  Markes.  Sie  richten
ihre „Zünden“ auf das Paar, das unter eine Zeltplane in einer
Ecke  die  Geborgenheit  sucht.  Eine  „Nacht“,  die  nur  im
Wunschdenken existiert: Das Paar schmückt seine Zuflucht mit
künstlich leuchtenden Sternchen wie zwei Teenies, die in ihr
selbst gebasteltes kleines Paradies flüchten.

Der Ausweg, der sich öffnet, ist ein projizierter: Tristan und
Isolde  stehen  Seit‘  an  Seite  und  blicken  auf  ferne,
schattenhafte Gestalten am Ende eines Tunnels. Die „Nacht der
Liebe“ – eine bloße Vorstellung, ein schwarzes Irrlicht in der
ausweglosen Gefangenschaft der Welt. Die Liebenden erkennen
das: An den Metallgerippen, die sie wie eine stählerne Klammer
zu umschließen beginnen, reißen sie sich die Arme blutig.

Aber der Tod kommt nicht – den spendet erst Melot mit einem
Springmesser.  Der  Einbruch  Markes  ist  ein  Fanal  der
Brutalität. Von dem milden König mit der balsamischen Stimme
ist nur letztere geblieben: Georg Zeppenfeld – er verbrachte
seine  ersten  Bühnenjahre  in  Münster  und  Bonn  –  ist  der
stimmschönste  Sänger  des  Abends.  Sein  Monolog  ist  eine
Wohltat, nicht weil er mit Timbre und Stimmführung ästhetische
Erwartungen  erfüllt,  sondern  weil  er  mit  den  Mitteln  des
Gesangs seinen Charakter expressiv ausdeutet. Er lässt hinter
dem schönen Ton die Heuchelei, die Abgründigkeit des Willens
zur Gewalt erkennen.



Szene  aus  dem
dritten  Aufzug.
Foto:  Enrico
Nawrath

Tot, alles tot: Die unbehausten Männer, die da zu Beginn des
dritten  Teils  in  undurchdringlichem  Nebel  um  eine  Leiche
kauern, erinnern an die Gruppe der „fremden“ Holländer-Mannen
in Katharina Wagners erster Inszenierung in Würzburg 2002. Sie
haben  Tristan  schon  mit  roten  Grablichtern  umstellt;  das
Warten auf ein Schiff zieht sich quälerisch lange hin, die
Englischhorn-Elegien  klingen  nicht  mehr  elegisch-bukolisch,
sondern depressiv und trauernd.

Tristans  Lösung  aus  dem  Kreis  des  Todes  ist  nurmehr  eine
Vision. In magischen Licht-Dreiecken erscheinen ihm Isolden,
aber sie sind nicht lebendig: Es sind geisterhafte Gestalten,
die bei Berührung zu Staub und Lumpen zerfallen, ins Dunkel
stürzen,  den  Kopf  verlieren.  Auch  Markes  Erscheinen  trägt
irreale Züge: Unvermittelt knallt grelles Licht auf ein gelbes
Dreieck, gebildet aus seinen Leuten. Erschütternd real ist nur
das Ende: Der „Liebestod“ dürfte für Isolde ein dauerhaftes
Sterben in der giftigen Welt Markes werden, der „sein Weib“ an
sich gerissen hat.

Katharina  Wagner  dekonstruiert  radikal  und  konsequent,  was



Richard  sich  noch  philosophisch  zurechtgemacht  hatte:  die
transzendierende Macht der Liebe, die lösende Macht des Todes.
Bei ihr bleibt nicht einmal der Glaube einer säkularisierten
Kunstreligion.  Die  Liebesnacht  –  ein  Pubertätstraum;  die
Liebesverklärung – eine Elendsprojektion. Das ist Moderne in
der Endphase: nicht illusions-, sondern visionslos. Aus der
bedrückenden Brutalität herrschender Machtverhältnisse gibt es
nicht einmal mehr den Tod als Ausweg. Eine glaubenslose Welt
verhärtet  in  der  nihilistischen  Macht  des  Faktischen.  Der
„Holländer“ Harry Kupfers, vor dreißig Jahren an gleichem Ort,
lässt grüßen.

Überragend  als  König
Marke:  Georg
Zeppenfeld.  Foto:
Enrico  Nawrath

Oblag es also Christian Thielemann wenigstens musikalisch an
Traditionen anzuknüpfen, die Transzendentalität des „Tristan“
wenigstens  musikalisch  zu  retten?  Mitnichten.  Zwar  liegen
Welten zwischen der analytischen Auffassung, die etwa sein zum
Antipoden hochstilisierter Kollege Kirill Petrenko vertritt,
und  Thielemanns  sinnlich-gelöst  fließender,  großbogiger
Interpretation. Aber der neue „Musikdirektor“ Bayreuths spielt
nicht einfach die Rolle des „deutschen Kapellmeisters“ nach.



Die Jahrzehnte, die ihn von Furtwängler und Knappertsbusch
trennen,  sind  vernehmbar:  Das  Bayreuther  Festspielorchester
klingt  frei,  schlank  und  strömend,  selbst  die  großen
Aufschwünge  rauschen  nicht  bassdonnernd  über  die  Sänger
hinweg.

Thielemann arbeitet am Detail, sorgt für rhythmische Präzision
und  für  genaue  Phrasierungen  –  etwa  bei  den  Bläsern  des
Beginns des zweiten Aufzugs. Aber er hat auch eine Tendenz zum
Weichzeichnen: Die fiebrige Ekstase des dritten Aufzugs war im
letzten  Bayreuther  „Tristan“  bei  Peter  Schneider
entschiedener,  schutzloser  zu  erleben.

Auch Thielemanns Hang zur schönen Stelle fordert wieder ihren
Tribut, wenn er das Tempo verlangsamt, um einen Übergang,
einen  pastos  sinnlichen  Augenblick,  ein  harmonisches
Raffinessement  auszustellen.  Sicher,  damit  markiert  er
musikalisch wichtige Momente – aber manchmal bedarf es schon
Thielemann’schen Tiefblicks in die Partitur, um den Verdacht
der  Willkür  zu  entkräften.  Die  „Buhs“,  die  ihm  am
Premierenabend  entgegenschallten,  hatten  wohl  andere  Gründe
als die der Leistung des Dirigenten Thielemann. Vielleicht mag
als Hinweis genügen, dass sein Parkplatz mit dem hübschen
Schild „Reserviert für Musikdirektor C. Thielemann“ und dem
berühmten  Porsche  drauf  ein  vor  der  Vorstellung  viel
fotografiertes  Motiv  war.



Immer  wieder  gern
fotografiert:  Der
Parkplatz  mit  dem
Schild  „Reserviert
für  Musikdirektor  C.
Thielemann“.  Foto:
Werner  Häußner

Wagners Oper als eine Herausforderung zu bezeichnen, ist für
die  Sänger  alles  andere  als  ein  Gemeinplatz:  Vor  der
Uraufführung  in  München  vor  150  Jahren,  galt  sie  als
unsingbar. Der plötzliche Tod des Tristan, Ludwig Schnorr von
Carolsfeld, galt lange als Beleg für die „mörderische“ Rolle –
der jene der Isolde nicht nachsteht. So ist das Publikum in
der Regel gewillt, jede auch noch so unvollkommene Darbietung
mit dankbarem Beifall zu bedenken. Anders ist etwa der Jubel
für Evelyn Herlitzius wohl kaum zu erklären: Ihre Isolde macht
im Temperament der Attacke, in der wuchtigen Entschlossenheit
des Spielens, in der mörderischen, gellenden Anstrengung der
Töne nur annähernd wett, was ihr an Schliff und Schmelz fehlt.
Ihr Vibrato ist das einer dramatischen Stimme in der Endphase,
wie  schon  ihre  „Isolde“  am  Aalto-Theater  in  Essen  2013
nahegelegt  hatte.  Ihre  Artikulation  lässt  weite  Teile  des
Textes in der Sinuskurve kaum fokussierter Töne verschwinden.
Das  Publikum  raste:  Was  zählt,  ist  die  Exaltation,  das
unmittelbar  theatrale  Ereignis,  nicht  mehr  die  Kunst  des



formvollendeten  Singens.  Der  überragende  Georg  Zeppenfeld
erhielt nicht annähernd so viel Beifall.

Christa Mayer hielt sich als Brangäne tapfer und mit großem
Ton neben den Eruptionen der Herlitzius. Ihr Profil bleibt im
Konzept  Katharina  Wagners  randständig:  Ihre  gehemmte
Zerknirschung im dritten und ihre verzweifelte Sorge im ersten
Aufzug sind deutlich ausinszeniert, lassen sie dennoch nicht
aus dem Schatten einer Nebenfigur heraustreten.

Stephen Goulds Tristan dürfte momentan schwer zu übertreffen
sein. Die Ökonomie des Krafteinsatzes, die gelöst gesungenen
Momente  des  Elegischen  und  des  Innerlichen,  die  klug
disponierten Ausbrüche des dritten Aufzugs sind eine Klasse
für sich. Iain Patersons rustikaler Bassbariton passt zu einem
Kurwenal,  der  salutierend  sein  Bekenntnis  zu  Tristan
hinausruft.

Raimund  Nolte  als  schlangenhaft-eleganter  Melot,  Tansel
Akzeybek – der „Nemorino“ des Jahres 2014 am Aalto – überzeugt
als sicherer Hirt und als Steuermann. Kay Stiefermann – der
Wuppertaler „Holländer“ – als handfester Steuermann ergänzt
das Ensemble mit markanter Stimme.

Als Hirt und Junger
Seemann in Bayreuth:



der  „Nemorino“  des
Jahres 2014 am Aalto-
Theater Essen, Tansel
Akzeybek.  Foto:
Enrico  Nawrath

Was in Bayreuth ausblieb, ist die Sensation. Kein Skandal,
keine  Empörung,  keine  revolutionärer  Umsturz  der  Tristan-
Rezeptionsgeschichte.  Was  sich  einstellte,  ist  viel  mehr:
Katharina  Wagner  und  ihr  Team  verbinden  eine  durchdachte,
wirkungsvolle  Bildsprache  mit  einem  tragfähigen  Konzept
jenseits  genialisch  daherkommender  Ausflüsse
dekonstruktivistischer  Ideologien,  assoziativ  arbeitenden
Material-Fetischismus‘  oder  privatmythologischer
Verstiegenheit.  Der  „Tristan“  ist  eben  eine  zeitlose
Geschichte,  die  soeben  in  Bayreuth  im  Geist  der  Zeit
beleuchtet  wird.

Am Freitag, 7. August, wird die Inszenierung Katharina Wagners
live  aus  dem  Bayreuther  Festspielhaus  in  viele  Kinos  in
Deutschland,  Österreich  und  der  Schweiz  live  übertragen.
Beginn ist um 16 Uhr, ab 15.45 Uhr gibt es ein Vorprogramm.

Info  über  die  Kinos  in  der  Region:
http://www.wagner-im-kino.de/land/deutschland/de-NW

Der Bayerische Rundfunk bringt auf BR Klassik die Übertragung
als  Live-Stream  am  7.  August  ab  16  Uhr.  Aus  rechtlichen
Gründen ist dieses Angebot nur in Deutschland verfügbar. Der
Videostream ist bis 31.12.2015 nachzuschauen.

Info:
www.br.de/radio/br-klassik/themen/bayreuther-festspiele-br-sen
dungen100.html

Am Samstag, 8. August, 20.15 Uhr, wird „Tristan und Isolde“ in
3sat gezeigt.

Info: http://www.3sat.de/page/?source=/musik/182785/index.html

http://www.br.de/radio/br-klassik/themen/bayreuther-festspiele-br-sendungen100.html
http://www.br.de/radio/br-klassik/themen/bayreuther-festspiele-br-sendungen100.html
http://www.3sat.de/page/?source=/musik/182785/index.html


„Tristan  und  Isolde“  in
Essen:  Peter  Schneiders
meisterliches Dirigat
geschrieben von Werner Häußner | 25. Juli 2022

Licht-Raum  in
abgründiger
Schwärze:  Klaus
Grünbergs
Bühnenraum  für
„Tristan  und
Isolde“  fasziniert
immer wieder. Foto:
Matthias Jung

Hätte  dieser  Liebestod  doch  alleine  im  Orchestergraben
stattgefunden!  Musikalisch  geformt  von  Peter  Schneiders
kundiger  Hand,  aufblühend  aus  einem  delikaten  Piano  zu
fiebrigem Glanz, transparent, geschmeidig und klangvoll, in
leuchtender  Ekstase  auf  dem  Höhepunkt  der  dynamischen
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Entfaltung.

Aber zum Schlussgesang von „Tristan und Isolde“ gehört die
Stimme – in Essen diejenige von Evelyn Herlitzius. Und die
allseits  gefeierte  Sängerin  brach  am  Aalto-Theater  in  der
letzten  der  drei  „Tristan“-Vorstellungen  dieser  Wagner-
Jubiläums-Spielzeit  den  magischen  Moment  des  Verströmens
herunter auf höchst irdisches Buchstabieren.

Herlitzius  hatte  schon  die  Premiere  von  Barrie  Koskys
Inszenierung unter Stefan Soltesz 2006 gesungen. Es war ihre
zweite Isolde nach Chemnitz – und die erste vor international
relevanten Bühnen wie Dresden, Wien, Berlin. Bei ihrem Essen-
Debüt lobte die Kritik ihre vokale Risikobereitschaft, ihren
bedingungslosen Einsatz. Das stimmt auch für 2013, nur: Evelyn
Herlitzius hat darüber vergessen, dass Isolde nicht nur ein
Parforceritt im Zeichen von Forte- und Fortissimo-Anspannung
ist. Der erste Akt geriet mit überbordender vokaler Gewalt zu
einem Schrei-Duell mit der schönstimmigen, nur manchmal in der
Höhe spitzen Martina Dike. Und der „Liebestod“ begann nicht
„mild und leise“ – und setzte sich fort im Versinken und
Ertrinken  in  riesigen  Tönen,  weit  abgekehrt  von  sauberer
Artikulation, flexiblem Legato oder sinnlichem Strömen.

Im zweiten Akt zeigte sich, dass allen prachtvollen Volumens
zum Trotz der Kern der Stimme im Mezzoforte nicht erfüllt
fließend, sondern flackernd gespannt klingt. Der Gegensatz zu
Jeffrey Dowd, der sich bemüht, den Tristan lyrisch grundiert
und entspannt zu singen, kann nicht größer sein: Zwei Stimmen,
die im Duett nicht harmonieren, zumal Dowd die leuchtend-
expansive  Höhe  nicht  aufbringen  kann.  Mit  kluger  Ökonomie
bewältigt das bewährte Essener Ensemblemitglied den dritten
Akt, lässt sich nicht zum Forcieren hinreißen und kleidet so
die  Sehnsuchtsverzweiflung  Tristans  eher  in  resigniert
gedämpfte als in aufbrausend gewaltige Klänge.



Resignation  und
Hingabe:  Jeffrey
Dowd (Tristan) und
Heiko  Trinsinger
(Kurwenal)  im
dritten Aufzug von
„Tristan  und
Isolde“  in  Essen.
Foto: Matthias Jung

Mit Liang Li präsentierte sich ein neuer König Marke, der die
Partie aus einem kantablen Ansatz heraus gestaltet, aber hin
und wieder den Ton nicht ausreichend fokussiert. Vielleicht
kommt die Partie für den Bass, der einen mustergültigen Banco
im Essener „Macbeth“ gesungen hat, noch zu früh. Tadellos
Heiko Trinsinger, der die Rolle des Kurwenal szenisch wie
musikalisch weiter verinnerlicht hat: Überzeugender als früher
lässt er den Klang strömen, bildet kraftvolle Höhe statt mit
gestautem mit freier gehaltenem Atemfundament. Die sorgende
Zuwendung zu dem tödlich getroffenen Freund Tristan und das
bedingungslose Einstehen für sein Leben haben in Trinsingers
Gestaltung berührende Größe.

In den von Wagner weniger ausgiebig bedachten Partien kann das
Aalto-Theater  auf  bewährte  Sänger  zurückgreifen:  Albrecht
Kludszuweit als kultiviert singender Hirte, Mateusz Kabala als



klischeeferner Melot, Rainer Maria Röhr als Seemann und Thomas
Sehrbrock als Steuermann. In der szenischen Wiederaufnahme gab
sich  Frédéric  Buhr  alle  Mühe,  die  Intentionen  Koskys  zu
reanimieren.  Dennoch:  Klaus  Grünbergs  Bühne  mit  dem  in
riesenhafter Schwärze schwebenden Licht- und Erzähl-Raum ist
das Plus dieser Produktion, die Kosky nach einigen modisch-
überflüssigen  Sexual-Errationen  im  ersten  und  einer
sorgfältigen, aber wenig pointierten Personenregie im zweiten
und dritten Akt unschlüssig enden lässt.

Peter  Schneider.
Foto:  TuP/Vivianne
Purdom

So  bleibt  als  prägender  Eindruck  das  meisterliche  Dirigat
Peter Schneiders. Lange Erfahrung, eine intime Kenntnis der
Partitur, Achtsamkeit für die Sänger prägen seine Auffassung.
Schneider knüpft an der intensiven Arbeit von Stefan Soltesz
an, der die drei „Tristan“-Vorstellungen ursprünglich als Gast
an seinem langjährigen Stammhaus dirigieren sollte, aber alle
Aalto-Auftritte abgesagt hat. Auf die Essener Philharmoniker
ist Verlass: von der genau ausgehörten Streicher-Balance über
die konturscharf zugeschnittenen prominenten Bläser-Momente,
den solistischen Glanz bei Hörnern oder Holzbläsern bis hin zu
Andreas Goslings elegisch-intensivem Englisch Horn.



Schneider  nutzt  dieses  „Kapital“  für  einen  schlanken,
fließenden Duktus der Musik, für bewegte Tempi – die nur im
zweiten Aufzug die Holzbläser für einige Momente hastig wirken
lassen – und für einen aufgelichteten Mischklang, der Details
nicht zudeckt, aber auch nicht über Gebühr heraushebt und
damit die Rundung des Klangs beeinträchtigt. Der dritte Aufzug
beginnt mit der schmerzlich intensiven Tönung durch die tiefen
Streicher  und  begeistert  durch  exquisit  kultivierte  Piano-
Schattierungen  und  die  Kunst  des  Übergangs  –  wie  sie  bei
Schneiders letztem „Tristan“-Dirigat 2012 in Bayreuth schon zu
bewundern waren. Wie hätte Wagner reimen können? In diesem
„Tristan“ webt Wunder ein wissender Weiser.

Todeskuss  im  Treibhaus:
Richard Wagners „Tristan und
Isolde“ an der Oper Bonn
geschrieben von Werner Häußner | 25. Juli 2022
Dass Vera Nemirova eine faszinierende Erzählerin ist, wissen
wir  spätestens,  seit  sie  mit  dem  Frankfurter  „Ring  des
Nibelungen“  einen  der  bedeutenden  Beiträge  zum  Wagner-Jahr
2013 leistete.
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Robert  Gambill  (Tristan),
Dara  Hobbs  (Isolde).  Foto:
Thilo Beu

Die Regisseurin braucht keinen dekonstruktiven Überbau, keine
umständliche Symbolik, keine privatmythologische Verrätselung,
um einem Stück Belang zu geben. Sie erzählt intensiv und klug
eine Geschichte. So hat sie es auch in ihrem – 2007 sehr
umstrittenen – Frankfurter „Tannhäuser“ gehalten: Das virtuos
herausgearbeitete Ergebnis ihrer ersten Regiearbeit mit Wagner
wird ab 19. Oktober 2013 wieder zu erleben sein.

Jetzt  hat  sich  Vera  Nemirova  dem  Schlüsselwerk  des
Wagner’schen Theaterkosmos zugewandt: Mit Spannung erwartet,
ging jetzt „Tristan und Isolde“ über die Bühne der Oper Bonn.
Und wieder ist ein Triumph der Erzählerin zu vermelden: Selten
in  den  letzten  Jahren  wurde  Wagners  Bekenntnis  zur
transzendierenden Liebes- und Todesmystik so unverstellt und
eindringlich  in  Bild  und  Aktion  gebracht  wie  in  dieser
Premiere. Sicher auch ein Verdienst der Raumgestaltung von
Klaus W. Noack und des Lichts von Max Karbe – aber eben auch
das Ergebnis der passionierten Regiekunst der Nemirova.

Klar, auch diese Regisseurin hat ihre Stilmittel, ihre immer
wiederkehrenden Codes: Das Brautkleid etwa, von dem Isolde im
ersten  Aufzug  die  aufgenähten  Blüten  abfetzt.  Im  zweiten
schreiben die Protagonisten Schlüsselworte des Dramas auf die
halbblinden, teils zerbrochenen Scheiben eines Glashauses: Du,
Ich,  Licht,  Tod,  Tag.  Später  beschriften  sie  gegenseitig
nackte  Haut.  Aber  solche  Chiffren  werden  nie  als  billige
Ersatzeffekte für fehlende Personenführung verwendet.

Nemirova inszeniert auch nicht naturalistisch: Es gibt kein
Liebespaar,  das  aufeinander  zufliegt,  sich  schmusend  und
küssend  in  der  „Nacht  der  Liebe“  ergeht.  Was  so  mancher
Wagnerianer  aus  scheinbarer  „Werktreue“  der  Bayreuther
Inszenierung  Christoph  Marthalers  bitter  ankreidete,  zieht
auch  Nemirova  konsequent  durch.  Tristan  und  Isolde  singen



zusammen  für  sich,  sehen  sich  selten  an.  Sie  bewegt  sich
innerhalb  des  gläsernen  Baus,  der  offensichtlich  auf  „Im
Treibhaus“ aus den Wesendonck-Liedern anspielt; er tastet sich
außen an den Scheiben entlang. Erst bei „Nie-Wieder-Erwachens
wahnlos hold bewusster Wunsch“ finden sich beide im Glashaus,
dem Ort der jenseitigen Liebesvision.

Held aus Cornwall, Maid aus Irland

Der Kuss ereignet sich schon im ersten Aufzug: Endlos lang
besiegelt er statt des äußerlichen Hilfsmittels des „Trankes“
die  Wandlung.  Ein  mythischer  Todeskuss,  gegeben  von  einer
rothaarigen Rätselfrau, die aus dem symbolistischen Bildkanon
eines Dante Gabriel Rosetti oder Edward Burne-Jones stammen
könnte. Wie Nemirova und ihr Bühnen- und Kostümbildner Klaus
W. Noack überhaupt die angelsächsische Sphäre des Stoffes – es
geht ja um einen Helden aus Cornwall, um eine Maid aus Irland
– in die Bildwelt integrieren: Das Glashaus, das die Drehbühne
füllt, ist den viktorianischen Gewächshäusern der Wagner-Zeit
abgeschaut; der Baum, auf dessen Zweige Isolde enthusiastisch
Zettel steckt, könnte ein Wünschebaum aus dem Feen-Aberglauben
sein, wie man ihn heute noch auf dem irischen Lande entdecken
kann.

Robert Gambill (Tristan) und
Mark  Morouse  (Kurwenal).
Foto:  Thilo  Beu

Im dritten Akt steht die verfallende Glas-Villa dann voll



exotischer  Gewächse:  ein  direktes  Bildzitat  aus  Mathilde
Wesendoncks Gedicht „Im Treibhaus“, das Wagner als Vorstudie
zum „Tristan“ vertont hatte. Wie die Heimat der Pflanzen, so
ist auch die Heimat Tristans – der zwischen den Blättern und
Stämmen im Bett liegt – „nicht hier“. Für die romantische
Sehnsucht nach dem ganz Anderen sind die klagenden „Kinder aus
fernen Zonen“ eine berührende Chiffre. Für den „Liebestod“
findet  Nemirova  ein  unspektakuläres,  konzentriertes  Bild:
Isolde  steht  in  einem  Regen  von  Papierblättern  –  Briefe,
literarische  Ergüsse,  Tagebuchnotizen?  –,  bevor  sie  sich
wendet  und  dem  Glashaus  zuschreitet:  Erfüllung  im  „Nicht
Hier“.

Mit ihren Protagonisten arbeitet Nemirova stets sehr intensiv.
Umso schmerzliches muss es für die Regisseurin gewesen sein,
dass ihre Isolde Dara Hobbs wegen eines Heuschnupfens nicht
singen  konnte  und  von  Sabine  Hogrefe  am  Bühnenrand  eine
„Leihstimme“  bekommen  musste.  Hobbs  agiert  mit  intensiver
Körpersprache und theatralischer Leidenschaft; man merkt der
Sängerin  an,  wie  schwer  ihr  der  Verzicht  auf  die  vokale
Expression fällt.

Sabine  Hogrefe,  die  1989  am  Aalto-Theater  in  Essen  in
Siegfried  Matthus‘  „Graf  Mirabeau“  als  Zeitungsjunge
debütierte, hat die Isolde bisher in Bremen, Hamburg, Nantes
und Angers gesungen und 2008 bis 2012 in Bayreuth gecovert. Ab
26. Mai ist sie als Brünnhilde in der „Walküre“ in Duisburg zu
hören.  Ungeachtet  aller  Probleme  aus  einem  kurzfristigen
Einspringen hört man von ihr einen durch Erfahrung gereiften,
auch des Lyrischen und der leisen Töne mächtigen, souveränen
Sopran.

Neue Sicht auf König Marke

Mit der Besetzung des Tristan durch Robert Gambill stand kein
ausgeprägter  Tenor-Held  auf  der  Bonner  Bühne.  Im  zweiten
Aufzug  möchte  man  als  Vorzug  werten,  wenn  eine  schlanke
Artikulation auf eine tragfähige Mezzavoce trifft; im dritten



allerdings  fehlen  Gambill  dann  Intensität,  Schlagkraft  und
vokales Fieber. Auch die Brangäne Daniela Denschlags – von der
Regie als besorgte ältliche Jungfer mit grauem Dutt gezeichnet
– hat eine zu lyrische Stimme, überfordert im exaltierten
Schrecken am Ende des ersten Aufzugs, zu sanft für die Rufe
aus  der  Ferne  im  zweiten.  Schade,  wenn  man  eine  solch
kultivierte Stimme ins Wagner-Fach drängt – ihre Alt-Arien in
einer Würzburger „Matthäus-Passion“ von 2005 blieben mit viel
eindrücklicher in Erinnerung.

Trias  des  Leidens  an  der
Welt:  Tristan  (Robert
Gambill),  König  Marke
(Martin  Tzonev),  Isolde
(Dara  Hobbs).  Foto.  Thilo
Beu

Für Martin Tzonev ist Marke eine Herausforderung, die er mit
substanzvollem,  aber  nicht  ausgeglichenem  Bass  bewältigt.
Wieder ist es eher die szenische Umsetzung der Figur, die
überzeugt. Nemirova bezieht den König ein in eine Trias des
Leidens an der Welt: „Die kein Himmel erlöst, warum mir diese
Hölle?“  hebt  seinen  Schmerz  weit  über  eine  beleidigte
Beklagung  seiner  Situation  hinaus.  Für  einige  Augenblicke
nehmen Tristan und Isolde den König in ihre Mitte, dann aber
wird das Paar seinen Weg ohne ihn gehen: „Wohin nun Tristan
scheidet, willst du, Isold‘, ihm folgen?“

Ansprechend  besetzt  sind  in  Bonn  auch  die  weniger



umfangreichen Rollen: Mark Morouse als prägnanter Kurwenal,
Giorgos  Kanaris  als  soldatisch  korrekter  Melot,  Johannes
Mertes  als  Hirt  und  Sven  Bakin  als  Steuermann.  Für  eine
musikalische Sternstunde sorgte Stefan Blunier am Pult des
Beethoven Orchesters Bonn. Der Chefdirigent zerriss zwar den
langsamen Beginn durch endlose Pausen, konnte dem Orchester
aber  den  „schmachtenden“  Klang  entlocken,  den  Wagner  mit
dieser  Anweisung  im  Sinn  gehabt  haben  mag.  Allmähliches
Steigern der Klangintensität, graduelle Verschiebungen in der
Mischung  der  Klänge,  flexible  Artikulation:  das  sind  die
technischen  Geheimnisse.  Das  Ergebnis  ist  eine  für  Bonner
Verhältnisse außergewöhnliche Spielkultur, ein runder, warmer
Gesamtklang, dem Blunier aber auch Feuer, Energie und Tempo
mitgeben kann.

Intendant  Klaus  Weise  kann  aus  Bonn  mit  einer  Produktion
scheiden, die der Leistungsfähigkeit des Hauses das schönste
Zeugnis ausstellt. Wie sein Nachfolger Bernhard Helmich aus
Chemnitz  bei  zurückgehenden  Mitteln  in  der  ehemaligen
Bundeshauptstadt – immerhin einer Kommune mit über 325.000
Einwohnern – die Qualität des Angebots sichern will, ist noch
sein  Geheimnis:  Der  Spielplan  2013/14  wird  im  Mai
veröffentlicht.  Sicher  ist  schon,  dass  die  Spielzeit  mit
Zeitgenössischem eröffnet wird: mit der Oper „Written On Skin“
(Auf  Haut  geschrieben)  von  George  Benjamin.  Erstmals  in
Deutschland  wird  sie  schon  am  23.  Juli  in  der
Uraufführungsinszenierung aus Aix en Provence von 2012 in der
Bayerischen Staatsoper München gespielt.

Festspiel-Passagen  IV:

https://www.revierpassagen.de/10942/festspiel-passagen-iv-sensibilitat-statt-sensation/20120806_1327


Sensibilität statt Sensation
geschrieben von Werner Häußner | 25. Juli 2022
Im sechsten Jahr hat es sich – um bei Richard Wagners Wortwahl
zu bleiben – „ausgerast“. Die Liebe zum Tode hin ist zu einer
recht  langatmigen  Affaire  degeneriert.  Christoph  Marthalers
„Tristan und Isolde“-Inszenierung hat für ihre letzten fünf
Aufführungen  am  Grünen  Hügel  trotz  penibler  Einstudierung
durch Anna-Sophie Mahler keine Kraft mehr. Marthaler selbst
ist  schon  gar  nicht  mehr  gekommen.  Das  „verzückte  und
wahnsinnige Begehren nach dem Ewigen und Absoluten“ (Thomas
Mann) schrumpft auf die Dimensionen eines kleinbürgerlichen
Trauerspiels.

Dabei  hatte  Marthalers  Inszenierung  –  gegen  alle  bloß
ästhetisch sich erregende Kritik – ihre Meriten. Denn sein
sorgsamer Minimalismus und die schnoddrig-spießigen Räume der
Anna  Viebrock  schlossen  von  vornherein  die  „erotische“
Romantik  aus,  die  viele  in  Wagners  weltensprengender
Liebesgeschichte suchen. Da war nichts mit blauer Liebesnacht
unter funkelnden Sternen. Sondern eher gescheiterter Ausbruch
aus  einer  tristen  Sphäre:  abgerissene  Säle,  schimmliggraue
Keller, der Charme einer Kolchosenkantine.

Humorige Anflüge im zweiten
Aufzug:  Isolde  (Irene
Theorin, links) und Brangäne
(Michelle  Breedt).  Foto:
Jörg  Schulze
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Was Marthaler 2005 gezeigt hat, blieb mir in Erinnerung als
ein gemeinsames Schreiten von Tristan und Isolde hin auf ein
Ziel,  das  jenseits  dieser  überwältigenden  Tristesse  liegt.
Gemeinsames Schauen auf ein Ziel außerhalb des Horizonts statt
umarmungssüchtige  Banal-Erotik:  Marthaler  hatte  im  Blick,
worum es dem erlösungsbedürftigen, geradezu manisch auf eine
höhere Form der „wahren Liebe“ versessenen Wagner gegangen
ist. Davon geblieben sind die ohnmächtigen Ausbrüche Isoldes
im ersten Aufzug, das pubertäre Spiel mit den Schaltern für
die  „Zünde“  im  zweiten,  aber  auch  das  beeindruckende,
isolierte  Rasen  und  Sterben  Tristans.

Der  Bayreuther
Tristan: Robert Dean
Smith.  Foto:  Jörg
Schulze

Dieser Tristan findet auch 2012 in Robert Dean Smith eine
nicht gerade ideale, aber sehr glaubwürdige Darstellung. Smith
ist einer der wenigen, die den Tristan wirklich singen – nicht
brüllen, markieren oder deklamieren. Auch wenn sich sein Tenor
manchmal  nicht  frei  entfaltet,  nicht  optimal  in  den  Raum
projiziert  ist,  nimmt  er  für  sich  ein,  weil  er  behutsam
steigert,  weil  er  sensible  Piani  gestalten  kann.  Dass  er
vorsichtig  mit  seinen  Kräften  haushaltet  und  sich  im
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Fieberwahn auf der heimatlichen Burg Kareol nicht entäußert,
ist konsequent: Smith ist kein Heldentenor alter Schule – aber
wo gibt es noch einen Tristan, der verschwenderisch strahlende
Töne verschenken kann?

Und wo gibt es eine Isolde, die Bayreuth aus der Herrschaft
der  glucksend-wabernden  Großkaliber  befreien  könnte?  Iréne
Theorin – wir kennen sie als Isolde und Turandot vom Aalto-
Theater  –  hat  das  Material  für  Ausbrüche,  sie  kann  auch
verhalten singen. Aber ihre Tonbildung ist so vibratosatt und
matt fokussiert, dass man kaum ein Wort versteht. Für den
„Liebestod“ fehlen ihr die Zwischentöne und die langsam sich
steigernde,  sehrende  Glut,  das  jenseitige  Verschweben  des
Tons, das Gestalten des großen Bogens. Doch der Beifall, der
in direktem Verhältnis zur Lautstärke der Sänger stand, kam
der schwedischen Sopranistin reichlich zu.

Mit Kwangchul Youn kehrt der König Marke von 2005/06 wieder
zurück; ein führender Wagner-Bass, der jenseits von Hornbrille
und Funktionärsmantel den inneren Zwiespalt, das aufrichtige
Leiden an einer „Wunde, die kein Himmel erlöst“ verkörpert,
aber  auch  das  ratlose  Nichtverstehen  des  metaphysischen
„Müssens“ in Tristan und Isoldes gegenseitiger Verfallenheit.
Mit freiem, sicherem Sitz und leuchtendem Klang nimmt Clemens
Bieber als junger Seemann für sich ein. Bieber hat vor 25
Jahren  in  Bayreuth  debütiert  und  ist  inzwischen  der
dienstälteste  Solist  der  Festspiele.  Doch  die  Stimme  ist
frisch und unverbraucht wie eh und je.

Mit Jukka Rasilainens Kurwenal kann sich nur anfreunden, wer
dröhnend scharfgeschnittene Wagner-Stimmen liebt. Ralf Lukas
als  Melot  versucht,  seiner  Rolle  als  korrekter,
verständnisloser Verräter markant gerecht zu werden; Arnold
Bezuyen und Martin Snell erfüllen als Hirt im Hausmeister-
Kittel und Steuermann die Erwartungen. Michelle Breedt macht
aus der Brangäne ein Kabinettstück der Schauspielkunst, wenn
sie im zweiten Aufzug die Gouvernante herauskehrt und Isolde
vom  unüberlegten  Griff  zum  Lichtschalter  abhalten  will.



Gesanglich kultiviert sie leider, was sie auch als Fricka im
„Ring“  gezeigt  hat:  unstet  hervorgestoßene  Töne,  brüchige
Linien, kaum einmal ein lockerer Ansatz.

Zum  heimlichen  Star  der  Aufführung  steigerten  sich  das
Orchester  und  der  Dirigent  Peter  Schneider.  Ihm,  dem  die
glamouröse  Aura  des  Pultstars  abgeht,  sind  die  tiefsten
Eindrücke des Abends zu verdanken. Souverän konzipiert er die
großen  Linien,  die  atemberaubenden  Steigerungen,  die
Exaltation des Klangs. Dabei ist schwer atmende Dramatik seine
Sache  nicht;  die  Musik  hat  bei  ihm  eine  hellglühende
Transparenz, die bei aller Hitze den Blick auf Strukturen
nicht verwabert.

Schneider ließ nichts selbstverständlich „fließen“; er kennt
die  Stockungen,  das  Ausleuchten  harmonischer  Tiefen  in
eingängig scheinenden Momenten vertrauter Thematik. Außerdem
artikuliert  er  so  sorgfältig  wie  sängerfreundlich;  nur  im
dritten Aufzug läuft die Musik manchmal neben den Eruptionen
Tristans her statt sie zu stützen oder abzutönen. Schneider
hat sich erneut als Wagner-Interpret von hohem Rang erwiesen.
Man braucht die Sensation nicht, die Sensibilität genügt.

„Tristan“ bei der Triennale:
Liebestod im Zwielicht
geschrieben von Werner Häußner | 25. Juli 2022
Ein  „Wagnis“?  Willy  Decker  wählt  große  Worte  bei  der
Premierenfeier  nach  „Tristan  und  Isolde“
zur Eröffnung der zehnten Ruhrtriennale, der letzten unter
seiner Intendanz.

Wagners gewaltiges, alle Grenzen sprengendes Werk ist heute
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fest im
Musiktheaterbetrieb  verankert:  An  der  Oper  Köln  scheiterte
2009 David Pountney
daran, in Düsseldorf zog 2010 Klaus Guth die Linien hin zu
Wagners Biografie, in
Essen steht die Inszenierung von Barrie Kosky ab 29. Januar
2012 wieder im
Spielplan. Selbst mittlere Häuser wie Wuppertal und Münster
hatten in den
letzten Jahren ihren „Tristan“ – und konnten szenisch wie
musikalisch mit achtbaren
Ergebnissen  auf  sich  aufmerksam  machen.  Wozu  also  in  der
Jahrhunderthalle
Bochum  ein  Stück  realisieren,  das  man  in  der  dichten
westdeutschen  Theaterlandschaft
wahrlich nicht missen muss?

Die Antwort liegt bei Decker selbst und in der Programmatik
der Triennale: Nach Judentum
und Islam steht in diesem Jahr der Buddhismus im Zentrum der
Reflexion über die
großen  Weltreligionen.  Wagner  hatte  sich,  von  Schopenhauer
inspiriert, intensiv
mit buddhistischen Gedanken beschäftigt, sich sogar einmal als
„unwillkürlich
zum  Buddhisten  geworden“  bezeichnet.  Decker  selbst  folgt
persönlich den Pfaden
des Buddhismus. So liegt es nahe, in „Tristan und Isolde“ die
Spuren dieser
asiatischen Lehre – die eigentlich keine Religion sein will –
zu erforschen,
die Schnittpunkte zwischen der christlichen Geisteswelt des
Westens und der
buddhistischen Spiritualität des Ostens erkenntlich zu machen.

Wagner radikalisiert mit diesem geistigen Instrumentarium die
romantischen Axiome



eines E.T.A. Hoffmann. Es ist nicht mehr nur die Trugwelt des
bürgerlichen
Wohlbehagens,  die  zugunsten  einer  vollkommeneren  und
authentischeren  „Geisterwelt“
überwunden  wird.  Es  ist  nicht  mehr  nur  die  Vollendung  im
Paradies, wie sie das
Christentum verspricht. Für Wagner zählt die Überwindung einer
Schein-Welt, die
unserer Vorstellung Raum und Zeit vorgaukelt, wo es doch nur
das All-Eine, das
Ewige gibt. Heraus aus „jener grauenhaften Ursächlichkeit des
Entstehens und
Vergehens“: das ist Wagners Sehnsucht. So erklärt sich das
„Unbewusst“ als „höchste
Lust“,  erklärt  sich  die  Radikalität,  mit  der  das
Protagonistenpaar  Liebe  und
Tod als Erfüllung anstreben.

Das eine bekommt man nicht ohne das andere:
Wirkliche Liebe ist, wie Wagner ja auch pathetisch für sein
eigenes Leben
beklagte, in dieser Welt der – scheinbaren, aber wirksamen –
Gegensätze nicht
zu haben; Tod ist die Bedingung, dass die Schranken zwischen
den Individuen
fallen und der Weg frei wird in die Erfüllung und Erlösung.
Und die Nacht ist
die Chiffre für die Abwesenheit des grausamen Lichts, in dem
die Scheinwelt,
die uns umgibt, zu jammervoller Wirksamkeit gelangt.



Anja Kampe als Isolde in der
Inszenierung  Willy  Deckers
bei der Ruhrtriennale (Foto:
Ruhrtriennale/Paul Leclair)

„Tristan und Isolde“ lässt sich ebenso romantisch-christlich
lesen, aber Deckers Bezug auf
den Buddhismus hat zumindest in der dramaturgischen Konzeption
viel Anregendes
an  sich.  Auf  der  Bühne  sind  die  komplexen  Gedanken  dann
allerdings schwer zu
realisieren. Decker und sein Bühnenbildner Wolfgang Gussmann
wählen,
unterstützt vom Licht Andreas Grüters, den Weg der extremen
Reduktion. Zwei
leere,  weiße  Flächen  liegen  parallel,  schieben  sich
ineinander,  bilden  kühle,
ästhetisch-geometrische  Figuren  oder  nach  hinten  ins
Unendliche  offene  Räume,  müssen
aber auch den harten Einbruch der Schein-Realität erdulden,
wenn die
schrundigen Außenmauern der Halle sichtbar werden, zwischen
denen die Flächen
wie eine Insel der Zuflucht schweben. Ein Himmelskörper treibt
im Hintergrund,
schiebt sich im dritten Aufzug in die Welt Tristans, leuchtet
wie der drohende
Mond  in  Strauss‘  „Salome“  unheilvoll  rötlich,  als  der
Liebestrank  seine  Wirkung
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entfaltet. In der „Nacht der Liebe“ wird das Rund zu einer
Blase, die
Symbolbilder  birgt:  Meer,  Dunst,  zerfließende  Körper  und
Gesichter, die sich
drehen, auflösen und wieder konkretisieren, und die im dritten
Aufzug in
blutrotes Licht tauchen.

In diesem abstrakten Raum gelingen eindringliche Bilder, etwa
wenn Isolde isoliert im Heer der
grünen  Mannen  König  Markes  sitzt,  oder  wenn  sich  in  den
fantasievollen
Projektionen des Teams „fettFilm“ (Momme Hinrichs und Torge
Møller) die weißen
Platten in einem weiten kosmischen Raum verlieren. Doch in der
Personenregie
bleibt vieles im Ungefähren stecken, kommt Decker nicht über
symbolische
Arrangements hinaus, wie sie schon seine Leipziger „Tristan“-
Inszenierung gekennzeichnet
haben.  Der  Schluss  wirkt  merkwürdig  kraftlos:  Die  beiden
weißen Platten
schließen  sich  wie  Buchdeckel.  Isolde,  herausgetreten  aus
dieser Sphäre, singt
die letzten Worte ihres „Liebestodes“ im Zwielicht, das am
Ende dem Dunkel
weicht.

Musikalisch  war  der  Triennale-Tristan  dem  künftigen
Generalmusikdirektor  der  Bayerischen
Staatsoper München anvertraut: Kirill Petrenko hat mit den
Duisburger
Philharmonikern in der gut eingerichteten, dennoch schwierigen
Akustik der
Jahrhunderthalle  einen  skrupulös  verfeinerten  Wagner
erarbeitet.  Jede  Stimme  kommt
zu ihrem Recht. Der Spaltklang wird ins Extrem getrieben. Das



lässt etwa das
Frage-Antwort-Spiel  von  Streichern  und  Bläsern,  die
harmonische  Anreicherung
durch selbständige Begleitstimmen oder die Reibungen in der
vielschichtigen
Chromatik deutlich hervortreten. Gleichzeitig aber löst sich
Wagners Mischklang
auf  in  zusammenhanglose  Einzelteile,  die  auch  die  Legato-
Wirkungen empfindlich
beeinträchtigen.

Petrenko  achtet  fast  ängstlich  darauf,  die  Sänger  nicht
zuzudecken, unterdrückt damit aber
jene  ekstatische  Überwältigung,  die  gerade  der  „Tristan“-
Partitur eigen ist.
Das Fieber der Streicher im Schlussgesang bleibt kalt, die
„Nacht der Liebe“
fröstelig. Auch wenn man sich die pathetischen Rauschzustände
vergangener
Dirigenten-Generationen  nicht  zurückwünscht:  So  ausgeblutet
kann dieser „Tristan“
höchstens  als  klang-anämisches  Gespenst  durch  das  kalte
Kabinett zeitgeistiger
Musik-Lesarten geistern. Immerhin ließ sich auf diese Weise
hören, wie
vorzüglich  die  Duisburger  Philharmoniker  ihre  Aufgabe
bewältigten.  Die  Bläser
konnten auch in den Soli brillieren, während es die Streicher
schwer haben, in
der resonanzarmen Akustik zu bestehen.

Unter den Sängern können sich die Frauen am ehesten noch dem
erschreckenden Mittelmaß
entwinden,  das  den  Wagner-Gesang  heute  bestimmt.  Claudia
Mahnke ist vor allem
in ihren Rufen im zweiten Aufzug eine stimmsatte Brangäne mit
unforciertem,



substanzvollem Klang. Anja Kampe geht die Isolde mit einem
lyrischen, aber
expansionsfähigen Ton an. Ihre Artikulation ist – wie die von
Frau Mahnke –
einwandfrei,  die  Tonbildung  frei  von  der  missverstandenen
großhubigen Vibrato-Dramatik
amerikanischer  Sopran-Schlachtschiffe.  Decker  verordnet  ihr
nicht immer
nachvollziehbare raumgreifende Aktionen; dennoch hat sie ihre
Partie unter
Kontrolle, kann nuancieren und ins Piano zurücknehmen.

Christian Franz versucht das als Tristan auch. Aber dem Tenor,
der in den Neunzigern
seine Karriere in Wuppertal begonnen hat, fehlt die Sicherheit
beim
Positionieren der Stimme. Bereits im ersten Aufzug steigt sein
nicht sonderlich
voluminöser Tenor nach oben, wird dünn und bemüht. Im Duett
des zweiten
verschmelzen  die  Stimmen  nicht,  setzt  Franz  den  rund
gebildeten  Piani  von  Anja
Kampe  fistelig  ungestützte  Töne  entgegen.  Durch  den
mörderischen  dritten  Aufzug
kämpft er sich angestrengt; man wundert sich, dass die Stimme
noch die
Kondition  für  den  vokalen  Gewaltparcours  hat.  Mit  Stephen
Milling gewinnt die
Figur des König Marke vokale Kontur, wenn auch die Höhe nicht
befriedigt.
Alejandro  Marco-Burmester  ist  ein  sicherer  Kurwenal,  Boris
Grappe ein greller, passend
unsympathischer Melot. Das ChorWerk Ruhr unter Michael Alber
bewies wieder
einmal gediegene Qualität. – Der Beifall der Triennale-Fans
war lang, aber
schütter und steigerte sich nur bei Anja Kampe zu freundlicher



Intensität.

Spielplan  der  Ruhrtriennale:
http://www.ruhrtriennale.de/de/programm/spielplan/

Premierenfieber:  Die
Triennale  vor  einem
„Tristan“-Wagnis
geschrieben von Martin Schrahn | 25. Juli 2022

"Tristan"-Komponist
Richard  Wagner  in
Luzern  1868.

Willy  Decker  wirkt  ein  bisschen  müde.  Was  er  unumwunden
zugibt. Die Doppelbelastung als Intendant der Ruhrtriennale,
zugleich  als  Regisseur  der  Eröffnungspremiere,  Wagners
„Tristan und Isolde“, mache sich eben bemerkbar. Doch Decker
hat noch Elan genug, während einer Pressekonferenz eben über
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diese  Produktion  zu  sprechen,  über  ihre  Verankerung  im
Gesamtprogramm und das Wagnis, das hier eingegangen werde.

Decker redet emphatisch, wenn er seine Künstler lobt, und
wirkt nachdenklich, wenn er das ganze Unterfangen, Wagners
„Tristan“  in  der  Bochumer  Jahrhunderthalle  zu  realisieren,
eben als Wagnis bezeichnet. Eine Inszenierung, die gegen den
Mainstream  gerichtet  sei,  ein  Versuch  zudem,  sich  als
Regisseur selbst zu vergessen. Wer mag, kann hinter diesen
Worten durchaus Zweifel heraushören.

Decker  sagt  aber  auch:  „Die  Wahl  des  ,Tristan’  war  ohne
Alternative“. In dieses Werk habe der Komponist Richard Wagner
buddhistisches Gedankengut transferiert. In diesem Sinne könne
etwa  Tristans  Fieberwahn  im  3.  Akt  als  eine  Art  Nahtod-
Erfahrung  gedeutet  werden.  Wagner  habe,  ausgehend  von  der
Schopenhauer-Lektüre,  viel  über  den  Buddhismus  gelesen  und
sinniert.

Zur  Erinnerung:  Willy  Deckers  „Triennale“-Intendanz,  die
diesen  Herbst  zuende  geht,  hat  sich  über  drei  Jahre  drei
Weltreligionen zugewandt. Dem Judentum, Islam und nunmehr dem
Buddhismus. Gedichte japanischer Zen-Meister werden gelesen,
eine  Ausstellung  im  Museum  Bochum  begibt  sich  mit
zeitgenössischer asiatischer Kunst auf „Buddhas Spur“, es gibt
Konzerte experimenteller Art und vieles mehr. In dieses Umfeld
passe auch der „Tristan“ – in der Loslösung von Ort und Zeit.

Der Ort ist in diesem Fall die weiträumige Jahrhunderthalle.
Decker  lobt  die  Spielstätte  als  Alternative  zum  alten
Guckkastenprinzip. Die Sopranistin Anja Kampe, die Isolde der
Produktion,  spricht  von  den  tollen  Möglichkeiten,  die  die
Halle biete. Dirigent Kirill Petrenko aber relativiert. Er
habe die Realisierung dieses klangsinnlichen Stücks als große
Herausforderung  angenommen.  Man  müsse  sehr  an  der  Dynamik
feilen,  schließlich  sei  dies  nicht  der  Wiener
Musikvereinssaal. Der Klang sei letzthin nicht festzuhalten.
Ein Schelm, der auch in diesen Worten Zweifel erkennt? Kein



Problem hatte Petrenko indes mit der Wahl des Orchesters. Die
Duisburger Philharmoniker habe er sich als Partner gewünscht.

Kein Zweifel: Dieser „Tristan“ wird auch zur Herausforderung
fürs  Publikum.  Schließlich  gehöre  zum  Regieansatz,  wie
Sopranistin  Anja  Kampe  es  betont,  dass  nicht  immer  zum
Auditorium hingesungen werde. Zudem wird es einige, wenn auch
sparsam eingesetzte Video-Projektionen geben. Kurze Sequenzen,
die den Lebenskreislauf zwischen Geburt und Tod illustrieren
sollen.

 

Die  Premiere  von  „Tristan  und  Isolde“  am  27.8.  ist
ausverkauft. Weitere Vorstellungen gibt es am 31. August sowie
am 3., 9., 13., 17. und 20. September. www.ruhrtriennale.de
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