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

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

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

Der Mensch, der nicht loslassen kann

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

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

https://www.theaterhagen.de/ueber-uns/spielstaetten/das-theater/


Tod des verzerrten „Schöpfergottes“

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

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

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



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

Alles wirkt zeichenhaft

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

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

Figuren mit deutlichen Konturen

Das Sängerensemble und der Chor Wolfgang Müller-Salows halten
auf gleichem Niveau mit, sichern dem Werk eine gleichbleibend
anspruchsvolle Wiedergabe. Veronika Haller als Dame und Angela
Davis  als  Tochter  lassen  in  intensivem  Spiel  und  in

https://www.bauhaus-dessau.de/de/bauhaus-museum-dessau.html


stimmlicher Präsenz keine Wünsche offen. Milen Bozhkov und
Thomas Paul als Offizier und Kavalier gewinnen nicht zuletzt
durch präzise Artikulation und expressive Färbung der Töne
ihren  Figuren  deutliche  Konturen  ab.  Auch  Ivo  Stánchev
(Goldhändler) und Kenneth Mattice (Führer der Prévoté) füllen
ihre Partien anstandslos aus.

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

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

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

http://www.theaterhagen.de


Operetten-Passagen  (11):
Jacques  Offenbachs  „Pariser
Leben“ – goldener Flitter in
der grauen Nässe von Hagen
geschrieben von Werner Häußner | 25. Oktober 2019

„Pariser  Leben“  von  heute:  Richard  van  Gemert
(Gardefeu), Veronika Haller (Christine von Gindremarck),
Boris Leisenheimer (Clochard). (Foto: Klaus Lefebvre)

Zu ihrer Zeit waren Jacques Offenbachs Operetten topaktuell –
und deswegen klappt es mit der Modernisierung meistens nicht.
Zwischen laschem Historismus und bemühter Zeitgenossenschaft
führt  eine  tückische  Straße  geradewegs  in  Belanglosigkeit,
glitschig glatt gepflastert mit schalen Humor-Versuchen.

Offenbach zu inszenieren gehört in die Königsklasse, und an
Figuren  wie  die  Großherzogin  von  Gerolstein  mit  ihrer
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Entourage oder König Bobèche in den Gedärmen seiner Macht
scheitern  Regisseure  unter  Umständen  erbärmlicher  als  an
Parsifal oder Elektra. In Hagen ist nun unter der Hand von
Holger  Potocki  einer  der  geglückteren  Offenbach-Abende  zu
erleben.

Das  Glück  mag  darin  liegen,  dass  Potocki  jede  Form  von
Historismus meidet und das damals aktuelle, heute historisch-
nostalgisch verklärte Paris nur als sanft ironisches Zitat
zulässt.  Sein  Zugriff  auf  „Pariser  Leben“  meint  die
französische  Metropole  heute,  mit  ihren  Banlieus,  ihren
betongesättigten Schnellstraßengürteln, ihren Elendsquartieren
und  dem  Innenarchitekten-Chic  ihrer  Luxusappartements,  mit
ihren  Menschen  aus  aller  Herren  Länder,  ihrem  Mix  von
Religionen  und  dem  Kampf  ums  tägliche  Bestehen  in  der
„bevölkerten Wüste“, wie Verdis Violetta die Stadt beschreibt.
Und mit ihren Touristen, 34 Millionen pro Jahr sollen es sein,
die  ihre  Erwartungen  auf  die  „Stadt  der  Liebe“  oder  die
Kulturschätze zwischen Louvre und Quartier Latin projizieren.

Entlassen ins Leben von heute

Die Gondremarcks sind zwei davon – und sie werden im flotten
Tempo der Eröffnungsszene gleich ins volle Pariser Leben von
heute entlassen: Aus einem Taxi, das schnell das Weite sucht,
retten  sie  nur  sich  selbst.  Das  Handy  wird  von  einem
Straßenjungen geklaut, die Handtasche mit Geld und Papieren
verschwindet  schon  im  Wagen.  Da  wird  erst  einmal  auf
Schwedisch gestritten, aber die Gäste aus dem Norden haben
kaum eine andere Chance, als das Angebot eines vom fast food
übergewichtig  gewordenen  Jungen  anzunehmen:  eine  Nacht  im
„zufällig“ noch freien Airbnb-Zimmer. Und es zeigt sich: Vom
Taxi bis zum Handyklau war alles von diesem Raoul de Gardefeu
geplant …

http://www.theaterhagen.de/veranstaltung/pariser-leben-1122/5944/show/Play/


Nur  noch  ein  nostalgischer
Traum:  Das  schwedische
Touristenpaar  am  Bahnhof.
(Foto: Klaus Lefebvre)

Potocki aktualisiert, ohne die Rollen schrill zu überzeichnen
oder  ihnen  Gewalt  anzutun.  Er  schärft  nur  die  Züge,  die
Offenbach und seine Librettisten Henry Meilhac und Ludovic
Halévy vorgezeichnet haben und übersetzt sie – wie viele Teile
des Dialogs – ins Heute. Dazu lässt er ein Panoptikum von
Frankreich-Klischeefiguren  kreisen,  von  Rokokokokotten  über
Karl Lagerfeld bis hin zu Obelix mit Hinkelstein, ausgestattet
mit  überbordender,  manchmal  grotesker  Kostümpracht.  Das
mondäne 19. Jahrhundert, präsent in der vor dem vierten Akt
eingeschobenen  Bahnhofs-Szene  des  Beginns,  ist  im
stimmungsvollen Bühnen-Setting von Lena Brexendorff nur noch
ein Paris-Traum der schlafenden Baronin.

Auch ein Clochard hat sein Auftritts-Couplet unter einem Van-
Gogh-Sternenhimmel  –  und  er  wird  am  Ende  eine  rührend-
belehrende Rede halten, während sich zu „Oui, voilá, das ist
das Pariser Leben“ noch einmal alles in den Dreh des Cancans
stürzt – der Jude, der Muslim und der Christ inklusive. Jetzt
erlebt das schwedische Paar im Tanz auf der Straße das „echte“
Paris mit den „echten“ Menschen. Es bräuchte diese Botschaft
nicht, aber Potocki integriert sie so unaufdringlich in seine
unterhaltsam  und  humorvoll  erzählende  Regie,  dass  sie  die
Illusion der Operette nicht im Lehrstückhaften verfestigt.

Kein „lustiges“ Aufdrehen



Offenbach ist also in diesem verheißungsvollen Präludium zu
seinem  Jubiläums-Jahr  2019  glücklich  im  Paris  von  heute
angekommen – und das Hagener Publikum hätte allen Grund, die
leeren  Plätze  im  Zuschauerraum  zu  besetzen  und  sich  zu
unterhalten. Das gewandt spielende Ensemble trägt seinen Teil
zum  Amüsement  bei,  weil  Potocki  vermeidet,  die  Figuren
„lustig“ aufdrehen zu lassen. Das Lachen will nicht mit Gags
erzeugt werden, sondern ergibt sich aus dem wissenden Erleben
alltäglicher  Absurdität.  Und  wo  der  Unsinn  seinen  Triumph
auskostet,  auf  der  inszenierten  „Pariser“  Party  im
Etablissement der Madame Quimper-Karadec, lässt Potocki seine
Darsteller auch richtig aufdrehen.

Veronika Haller glänzt vor allem in den ariosen musikalischen
Momenten; der Konversationston á la Hortense Schneider – der
Star  der  Uraufführung  –  ist  ihre  Sache  weniger.  Aber  die
innere  Entwicklung  der  Baronin  Gondremarck  von  der
kulturbeflissenen Touristin hinein in die frivolen Untiefen
der  „vie  parisienne“  zeichnet  Haller  charmant  nach.  Ihren
Gatten, den Baron, verkörpert Kenneth Mattice sehr glaubwürdig
– ob er als lüsterner Nordmann arglos auf die raffinierten
Fallen  des  amourösen  Geschäfts  hereinfällt  oder  als
schwerblütiger Schwede mit dem Tempo des Pariser Liebeslebens
nicht  mithalten  kann.  Dafür  sorgen  mit  viel  Sex-Appeal
Elizabeth Pilon – dünn an Figur wie an Stimme – als anziehende
Pauline und Kristine Larissa Funkhauser als selbstbewusste,
saftig  auftretende  Metella,  die  ihrem  Ruf  als  „leichtes
Mädchen“ eine ganz andere Realität entgegensetzt.

Korsage aus gelbem Absperrband

Marilyn Bennett als Madame Quimper-Karadec glänzt nicht nur
mit dem eingeschobenen „Midnight in Paris“ – dafür muss man
auf das irre komische Offenbach-Ensemble von der aufgeplatzten
Naht verzichten –, sondern spielt als schriller Vamp aus der
Szene in einer Korsage aus gelbem Absperrband Dominanz und
Körperreiz aus, begleitet von „Gonzo“ (Thorsten Pröhln), einem
devoten  Leder-Subjekt  an  der  Kette.  Richard  van  Gemert



adaptiert die jugendliche Rolle des Gardefeu mit Bravour: ein
kleiner  Gauner  mit  menschlichen  Zügen,  Humor  und  erst
finanziellem,  dann  schwärmerisch-unbeholfen  amourösem
Interesse an der blonden Frau aus Schweden.

Stephan Boving ist sein ungeschickter Partner Bobinet, der bei
der Organisation der Party auf die Idee kommt, den Event auf
Facebook zu posten. Boris Leisenheimer hat als Clochard die
Rolle  des  millionenschweren  Brasilianers  in  einen  weise-
abgeklärten Clochard zu verwandeln, was ihm mit leicht komisch
schillernder Würde auch gelingt. Das Orchester unter Andreas
Vogelsberger  erinnert  zunächst  daran,  dass  wir  uns  in
Westfalen, nicht an der Place Pigalle befinden: die Töne sind
nicht  spitz  artikuliert,  der  Rhythmus  federt  schwerfällig.
Aber die Balance stimmt, und im Lauf des Abends gewinnen die
Tanzformate und die kurznotigen melodischen Burlesken Elan und
Energie. Da überzieht der Schimmer goldenen Flitters selbst
die graue Nässe von Hagen.

Weitere  Aufführungen:  27.,  31.  Dezember  2018  –  19.,  26.
Januar; 24. Februar, 23. März, 26. April, 5. und 12. Mai 2019.

Info:
http://www.theaterhagen.de/veranstaltung/pariser-leben-1122/59
44/show/Play/

Die Säulen der Macht: Franz
Lehárs  „Das  Land  des
Lächelns“ wird in Hagen ernst
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genommen
geschrieben von Werner Häußner | 25. Oktober 2019

Maskenhaft  starr  die
Menschen und die Tradition:
China  im  Bühnenbild  der
Hagener  Neuinszenierung  von
Franz Lehárs „Das Land des
Lächelns“.  Foto:  Klaus
Lefebvre

Säulen stehen für Macht, für Festigkeit, für ewige Werte.
Sigfried E. Mayer stellt sie in das imperiale Wien; zwischen
ihnen entwickelt sich die schwärmerische Liebe zwischen Lisa
und Sou-Chong. Sie ragen aber auch im zweiten Teil in die
Bühnenhöhe, wenn sich in China die Tragödie dieser Beziehung
ereignet. In beiden Ländern stützen steinerne Grundsätze die
Gesellschaft. Unverrückbar für Individuen wie die gebildete,
persönlichkeitsbewusste  Feldmarschallstochter;  unbeweglich
auch trotz seiner politischen Macht für den selbstbewussten,
reformbereiten  chinesischen  Prinzen.  Ein  einfaches,  aber
sprechendes Bild, das Mayer für die Neuinszenierung der Franz-
Lehár-Operette „Das Land des Lächelns“ in Hagen entworfen hat.

Keine  Chance  also,  die  Schranken  auf  Dauer  zu  überwinden
zwischen dem alten Europa und dem noch älteren China. Der
greise  Offizier  im  unmerklich  sich  auflösenden  k.u.k-
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Vielvölkerstaat  –  Werner  Hahn  ist  der  arg  plebejische
Marschall – hat zwar keine Chance mehr, seiner emanzipierten
Tochter Widerstand zu leisten. Aber umso eiserner ist die
Faust, mit der Onkel Tschang – Rainer Zaun in traditionellem
Gewand  und  undurchdringlicher  Miene  –  das  fernöstliche
Riesenreich zusammenhält und seinen Neffen in die Bahn der
Tradition zwingt.

In Roland Hüves Inszenierung zieht sich die psychische Fessel
unnachsichtig zu. Den Ausweg finden die flotte Prinzessin Mi
und der unbekümmerte Leutnant Gustl: Sie schlüpfen unter dem
Gewicht von Herkommen und Staatsräson durch: „Ich liebe Dich
und Du liebst mich, und da liegt alles drin.“

Nicht weniger erstarrt – die
Gesellschaft  des  alten
Europa. Szene aus dem ersten
Akt der Lehár-Operette „Das
Land  des  Lächelns“.  Foto:
Klaus Lefebvre

Maria  Klier  holt  die  Tennis  spielende  Mi  heraus  aus  der
putzigen Soubrettensphäre. Da leidet ein junges Mädchen, das
etwas  verstanden  hat  vom  Eigenwert  des  Individuums,  von
persönlicher Liebe, von der seelisch mörderischen Folge eines
hohlen Traditionalismus. Sie äußert bare Verzweiflung, wenn
sie in ihren „Zig-Zig“-Rufen den Schmerz aussichtsloser Liebe
über  kulturelle  Grenzen  hinweg  hinausschluchzt.  Aber  sie
entdeckt  den  Fluchtweg,  der  dem  „hohen“  Paar  verschlossen



bleibt. Mit ihrem Leutnant – Richard van Gemert lässt das
Tenorbuffo-Klischee weitgehend hinter sich – ist sie auch der
sängerische Pluspunkt der Hagener Aufführung.

Am Rollenporträt liegt es nicht, dass Veronika Haller als Lisa
nicht zur Gänze überzeugt: eine elegante Erscheinung im Frack,
eine Frau die weiß, was sie will, kein naiver Schwarmkopf aus
der Wiener Oberschicht. Aber Haller kann das technische Niveau
für ihre anspruchsvolle Gesangspartie nicht garantieren. Nach
wunderschön verhaltenem Beginn wird ihr Sopran immer steifer
und  härter,  in  der  Höhe  kalt  und  forciert,  im  Legato
uneinheitlich  und  unfrei.

Die  Macht  der  Tradition
verkörpert  Onkel  Tschang
(Rainer Zaun). Gegen sie hat
Sou-Chong  (Kejia  Xiong)
keine  Chance.  Foto:  Klaus
Lefebvre

Für den Prinzen aus dem Reich der Mitte kann Hagen mit einem
chinesischen  Sänger  aufwarten:  Kejia  Xiong  artikuliert
ausgezeichnet,  aber  der  Tenor  hat  keinen  Schmelz  im
gequetschten  Timbre,  trifft  die  Intonation  zu  oft  nur
ungefähr. Bei Verena Grammel reicht ein Satz, mit dem sie als
Tante  Hardegg  die  ganze  verknöcherte  Welt  der  alten
europäischen  Monarchie  vergegenwärtigt  –  so  bringt  man
Nebenrollen ein.



Mit dem Philharmonischen Orchester Hagen waltet Mihhail Gerts
über  den  Lehár-Klang.  Er  hat  2014  den  „Deutschen
Operettenpreis für junge Dirigenten“ gewonnen. Die zu klobigen
Anfangstakte und das etwas schwerfällige Tempo überwindet er
schnell, muss aber immer wieder nach einer flüssig-eleganten
Phrasierung suchen. „Von Apfelblüten einen Kranz“ lässt er arg
verschleppen. Im ersten Finale am chinesischen Hof macht der
estnische  Dirigent  mit  majestätischem  Aplomb  deutlich,  wo
Lehár wohl auf die drei Jahre vorher uraufgeführte – und schon
im  Juli  1926  in  Dresden  nach  Deutschland  gekommene  –
„Turandot“  Giacomo  Puccinis  geschielt  haben  mag.  In  der
Zeremonie der „gelben Jacke“ (so hieß die erste Version der
Operette) trumpfen Chor (Wolfgang Müller-Salow) und Orchester
beeindruckend wuchtig auf.

Doch  dabei  bleibt  es  nicht:  Das  Orchester  arbeitet  immer
wieder schöne instrumentale Details heraus. Alfonso Palencias
Choreografie  unterstreicht,  wie  die  Gesellschaften
funktionieren: in Wien mit hohler militärischer Mechanik, in
Peking  in  ritualisierten  Bewegungen  maskenhaft-unheimlicher
Gestalten.

Man verlässt das Theater Hagen voller Hochachtung für eine
ernsthafte Auseinandersetzung mit Franz Lehárs viel gespieltem
Meisterwerk und voller Trauer, dass solche Leistungen seit
Jahren von einer Kulturpolitik, die diese Bezeichnung nicht
verdient,  ignoriert  und  finanziell  immer  weiter  ausgehöhlt
werden.

Nächste Vorstellungen am 31.12.2015, 8. und 20.1.2016. Karten:
Tel.: (0 23 31) 207 32 18. Weitere Infos: www.theaterhagen.de

http://www.theaterhagen.de


Versöhnung  im  Sterben:
Charles  Gounods  „Faust“
gelingt am Theater Hagen
geschrieben von Werner Häußner | 25. Oktober 2019

Rolf  A.  Scheider
(Méphistophéles) und Marylin
Bennett  (Marthe).  Foto:
Klaus  Lefebvre

Charles Gounods „Faust“ stand lange unter Kitschverdacht, vor
allem  bei  literarische  Gebildeten  in  Deutschland:  Die
Konzentration  des  komplexen  „Faust“-Stoffes  auf  die
Liebestragödie, die Abkunft von einem französischen Boulevard-
Stück, der Transfer der musikalischen Diktion aus der „Großen
Oper“ und die Spuren der tragischen Frauen Donizettis – all
das rückte Gounods Werk in abschätziges Zwielicht, ausgedrückt
auch  durch  den  lange  gebräuchlichen  deutschen  Titel
„Margarethe“.

Seit  einer  Generation  hat  sich  die  Rezeption  gründlich
verändert, „Faust“ wird nicht mehr länger unsinnigerweise an
Goethe gemessen, Gounods Musik unvoreingenommen betrachtet und
geschätzt. Dafür haben die Regisseure erhebliche Probleme mit
den religiösen Bezügen in der Oper des überzeugten Katholiken
Gounod.  Der  Erlösungsschluss  als  befremdendes  Element  will
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nicht zu „aufgeklärten“; transzendenzfreien Deutungsversuchen
passen und geht so regelmäßig schief, wird denunziert oder
entwertet.

Dabei wird übersehen, wie entscheidend dieses Finale für die
Konzeption der Gounod’schen Oper ist. Mephistopheles ist eben
ein prinzipieller Gegenspieler des Lebens, kein Spaßmacher und
auch  kein  bloßer  Gangster.  Und  die  „Liebestragödie“  wird,
spielt man Gounods Oper komplett, zur Apotheose einer Frau,
die  ihre  Selbstbestimmung  und  ihre  Wahrheit  auch  gegen
gesellschaftliche  Ächtung  und  existenzielle  Vernichtung
behauptet: Sie alleine erkennt im letzten Terzett im Gefängnis
– kurz vor der Hinrichtung – den wahren Charakter des Dämons,
der selbst Faust in seiner ganzen Tragweite nicht aufgeht.

In Hagen hat die unspektakuläre, sorgfältige Inszenierung von
Holger  Potocki  diese  Interpretations-Leerstellen  gefüllt.
Potocki  will  das  Transzendente  nicht  eliminieren,  geht
unbefangen mit christlich-religiösen Symbolen um, macht aber
aus  „Faust“  weder  eine  Predigt  noch  ein  Moralstück.  Sein
„Faust“ ist die Geschichte einer Selbsterkenntnis im Moment
des Todes. Das Drama einer Versöhnung eines alten Mannes mit
sich selbst.

Sie beginnt in einem Krankenzimmer: Lena Brexendorff schafft
einen beziehungsreichen Raum: Der alte Faust (Klaus Klinkmann)
liegt, verkabelt und verschlaucht, im Bett. An der Wand ein
Kreuz, im Vordergrund das Bild einer idyllischen Landschaft:
die  geistigen  Koordinaten  des  Stücks,  Christentum  und
Romantik. „Rien“ – das erste Wort Faustens, das „Nichts“, das
ihn in diesem Moment erfüllt, kommt aus der Seitenbühne – ein
Gedanke, in den sehnsuchtsvollen Klang des Tenors Paul O’Neill
gekleidet.

Gounod schreibt kein Stück über die Last des Alters und die
Freuden der Jugend, sondern eines über die Qual des Nihilismus
angesichts des nahenden Todes. Das gibt dem „Gerettet“ am Ende
eine gewichtige Wendung: Nicht nur Marguerite ist aus den



Fängen des Bösen gerettet; auch Faust kann ruhig und versöhnt
entschlafen. Ostern ereignet sich für Faust im Moment seines
Todes.

Zunächst  sucht  der  Todkranke  jedoch  eine  andere  Lösung:
„Salut, dernière matin“ – der Gruß an den letzten Morgen –
signalisiert die Entscheidung zur Selbsttötung. Er reißt sich
die  Schläuche  aus.  Die  Krankensalbung,  von  einem  Bischof
gespendet, verstärkt nur die Zweifel: „Dieser Gott, was soll
er mir?“. Mephisto schält sich aus dem Priester, ganz in Rot:
die pervertierte Seite der Transzendenz.

Brexendorffs  Bühne  lässt  nicht  vergessen,  dass  der  Traum
Fausts anhält: Das Bett bleibt präsent, als übergroßes Gestell
im  Hintergrund,  als  Spielfläche,  am  Ende  als  Gefängnis
Marguerites. Ein Zwischenvorhang, der in den Konturen eines
Gehirns die Sicht auf die Bühne zulässt, erinnert vielleicht
etwas zu plakativ daran, dass wir in der Gedankenwelt Fausts
verharren.  Die  Videos  von  Volker  Köster  zeigen  Fausts
Mienenspiel in Großaufnahme, blenden bei Mephistos Lied vom
Goldenen Kalb Kriegsaufnahmen und Aktienkurse ein. Das Kreuz
steht in grünem Licht auf dem Kopf.

Die Begegnung von Faust und Marguerite: ein falscher Traum.
Die  idyllisch-romantische  Landschaft  des  Gemäldes  aus  dem
Krankenzimmer beherrscht nun die Szene. Der Sternenhimmel zur
Juwelen-Arie ist ambivalent; er deutet ultimativen Kitsch und
letzte  Sehnsuchts-Erfüllung  an.  In  der  großen  Klage  der
Marguerite  wird  dann  der  leere  Bilderrahmen  in  der  Szene
schweben: Der romantische Traum ist aus.



Kristine  Larissa  Funkhauser
(Siebel) in Charles Gounods
„Faust“  in  Hagen.  Foto:
Klaus  Lefebvre

Potocki  lässt  auch  in  der  Zeichnung  seiner  Figuren
beziehungsreiche Sorgfalt walten. Valentin ist der Vertreter
des  gesellschaftlich  etablierten  Glaubens:  Kenneth  Mattice
zeichnet ihn als pflichtbewusst, überzeugt und kämpferisch,
aber  auch  unbarmherzig,  dogmatisch,  unversöhnlich,
rechthaberisch  und  auf  sexuelle  Reinheit  fixiert:  Gounod
wusste  offenbar  sehr  genau,  wie  die  düsteren  Seiten  des
Katholizismus seiner Zeit ausgesehen haben.

Die rührende Tragödie des kindlich liebenden Siebel (Kristine
Larissa  Funkhauser)  beleuchtet  Potocki  mit  viel  Emphase:
Weihwasser machen seine Hände vom Zauber Mephistos rein, aber
gegen die Juwelen – die „Ableger“ des Goldenen Kalbs – sind
seine  romantischen  Blumen  machtlos.  Aber  diesem  sauber
gescheitelten  Jungen  mit  der  Hornbrille  gelingt  es,  seine
begehrende Leidenschaft in liebevolle Freundschaft zu wandeln.

Mephisto, der Herr der Narren (und der Pfaffen) ist von Rolf
A. Scheider als eleganter Verführer, aber auch brutaler Macher
charakterisiert. Vor der Madonna knickt er schwächelnd ein –
aber er kann die Statue auch in seinem Sinn benutzen: Im
dämonischen Theater der Kathedralszene ist sie mit blutrotem
Sternenkranz und böse funkelnden Rubinaugen die von Mephisto
manipulierte  Erscheinung  einer  strafenden  transzendenten



Macht, die dann – hart an der Grenze zum Kitsch – im Dampf der
Hölle versinkt. Scheider lässt keinen Zweifel, dass dem Teufel
diese Welt gehört: Der wieder in seine Jugend zurückversetzte
Faust steckt in einem Anzug, der an eine Zwangsjacke erinnert.
Er hat keine Wahl: Auf dem Weg zur Rettung muss er das Böse in
jeder Konsequenz durchdenken.

Das  Bett  als  Gefängnis:
Veronika Haller (Marguerite)
und  Paul  O’Neill  (Faust).
Foto: Klaus Lefebvre

Auch musikalisch überwiegen in Hagen die erfreulichen Aspekte:
Steffen Müller-Gabriel weckt immer wieder in dem symphonisch
ausgebauten  Orchestersatz  Gounods  das  Potenzial  des
Philharmonischen  Orchesters,  gestaltet  dynamische  Bögen,
trifft die grelle, plakative Melodik der Mephisto-Ständchen,
die untergründige Bosheit der Szene in der Kathedrale mit
ihren  „Dies  Irae“-Drohungen,  aber  auch  die  schwärmerische
Lyrik  der  vergeblichen  Träume  einer  reinen,  zukunftsfrohen
Liebe. Nicht vergessen machen kann er, dass sein Orchester oft
zu laut und zu vordergründig bleibt. Ein flexiblerer Umgang
mit dem Metrum würde etwa der hymnischen Steigerung in der
Finalszene Marguerites mehr Leidenschaft gewähren.

Der  Chor  von  Wolfgang  Müller-Salow  ist  diesmal  in  den
wabernden Frauenstimmen richtig schlecht, muss im Finale aus
dem Lautsprecher tönen, was den musikalischen Reiz der Szene
zerstört,  bringt  aber  die  forschen  Gesänge  der  Studenten



konzentriert auf den Punkt.

Mit  viel  Stilempfinden  und  einer  nahezu  souveränen  Stimme
widmet sich Paul O’Neill der Rolle des Faust: Anfangs etwas
gequetscht, singt er sich zunehmend frei, kommt in seiner Arie
„Salut, demeure“ zu lyrischer Intensität und meistert die Höhe
wunderbar  vorbereitet  und  sicher  gebildet.  Dass  er  das
Diminuendo nicht bruchlos verwirklicht, ändert nichts an einer
großartigen Leistung, die man so auch von heute gesuchten
Vertretern dieses Faches nicht so ohne weiteres erwarten darf.

Mit Kenneth Mattice hat sich Hagen einen viel versprechenden
Bariton aus den USA verpflichtet: Ein attraktiver Valentin mit
feuriger  Mittellage  und  nicht  ganz  sattelfester,  aber
ungezwungener Höhe. Ein wenig mehr Eleganz in Tonbildung und
Legato – und ein überzeugendes musikalisches Rollenporträt ist
fertig. Rolf A. Scheider ist als Méphistophéles auch stimmlich
ein  direkter  Sänger,  der  machtvolle  Töne  in  den  Raum
schleudert, gut artikuliert, aber die elegante Bosheit, den
heuchlerischen Kavalierston, die subtile Grausamkeit Mephistos
differenzierter ausdrücken könnte.

Das bewährte Damenterzett im Ensemble des Hagener Theaters
kommt auch in diesem „Faust“ zum Einsatz: Veronika Haller ist
eine  attraktive,  die  selbstbewussten  Seiten  der  Figur
herausarbeitenden Marguerite, aber ihre harte Tongebung, der
Mangel an lyrischer Noblesse und Flexibilität stehen ihrem
ambitionierten  Rollenporträt  immer  wieder  im  Wege.  Auch
Kristina Larissa Funkhauser hat als Siebel stimmlich nicht
ihren besten Tag: sie schluckt das Ende von Phrasen und tut
sich schwer mit der geforderten Leichtigkeit und Innigkeit.
Marylin  Bennett  hat  als  Marthe  einen  kurzen,  aber
wirkungsvollen Auftritt. Summa summarum hat das Theater Hagen
aber wieder einmal mit einer ehrgeizigen Produktion überzeugt.

Infos: www.theater-hagen.de

http://www.theater-hagen.de


Frech  und  weltläufig:  „Ball
im Savoy“ von Paul Abraham am
Theater Hagen
geschrieben von Werner Häußner | 25. Oktober 2019

Eleganter Bohemièn: Johannes
Wollrab  als  Aristide  in
„Ball  im  Savoy“  in  Hagen.
Foto: Klaus Lefebvre

Nein, einen besonders guten Ruf genossen die Operetten von
Paul Abraham nach dem Zweiten Weltkrieg nicht: Am ehesten
tauchte noch „Viktoria und ihr Husar“ auf den Spielplänen auf,
weil sie mit dem Schlager „Reich mir zum Abschied noch einmal
die  Hände“  dem  Zeitgeschmack  entsprechend  recht  gut  zu
sentimentalisieren war.

Aber  „Die  Blume  von  Hawaii“  hielt  man  spätestens  in  den
siebziger Jahren für grenzwertig bis unspielbar, und „Ball im
Savoy“ war seit dieser Zeit so gut wie völlig verschwunden –
trotz  eines  prominent  besetzten  Films  von  1955  mit  Nadja
Tiller, Caterina Valente, Bully Buhlan und Bibi Jones und
einer TV-Produktion von 1971 mit Gritt Boettcher, Christiane
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Schröder, Klaus Löwitsch und Theo Lingen.

Das scheint sich seit einigen Jahren zu ändern: Den Kolonial-
Exotismus der „Blume von Hawaii“ sieht man heute aus einer
anderen Perspektive. Die rekonstruierte Partitur, wie sie an
der Wiener Volksoper erklang, erwies die genialen Fähigkeiten
Abrahams als Instrumentator. „Viktoria und ihr Husar“ wurde
durch Florian Ziemen in Gießen gründlich entstaubt. Und „Ball
im Savoy“, dem noch Operetten-Spezialist Volker Klotz nicht
viel  gute  Worte  schenkte,  weckte  der  WDR  2010  mit  einer
konzertanten Aufführung – ebenfalls in rekonstruierter Form –
aus dem Dornröschenschlaf.

Rekonstruierten die Partitur
von  „Ball  im  Savoy“:
Matthias  Grimminger  und
Henning  Hagedorn.  Foto:
Werner  Häußner

Die phänomenale, opulente Premiere an der Berliner Komischen
Oper im Juni 2013 markierte nicht nur die Rückkehr von Paul
Abrahams Musik an den Ort ihrer Entstehung, sondern offenbar
auch  eine  Trendwende  in  der  Rezeption.  „Ball  im  Savoy“
erschien in den letzten beiden Jahren in Plauen-Zwickau und
Gera-Altenburg, kommt im Mai 2015 in Halle/Saale heraus und
wird  derzeit  in  Hagen  gespielt.  Nicht  zu  vergessen:  In
Dortmund steht mit „Roxy und ihr Wunderteam“ eine weitere
Abraham-Operette auf dem Spielplan, die nicht zur Trias der
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Erfolge der Weimarer Zeit gehört, sondern erst 1936 entstand,
als der aus Ungarn stammende, aus Deutschland vertriebene Jude
Paul  Abraham  in  seiner  Heimat  an  seine  Berliner  Erfolge
anzuknüpfen versuchte.

In Hagen führen Regisseur Roland Hüve und Ausstatter Siegfried
E. Mayer einen Kampf gegen die Armut des Theaters, den sie nur
zum  Teil  gewinnen.  Das  Bühnenbild  mit  seinen  von  Ulrich
Schneiders Licht gnädig geschönten Vorhängen kann das mondäne
Flair nicht beschwören, ist aber klug konzipiert. Denn es
lässt Raum für die Choreografien und wirkt als unauffälliger
Horizont  für  Mayers  wirklich  atemberaubende  Kostüme.  Sie
lassen die verschwenderische Revue ahnen, die im Dezember 1932
die  Berliner  Theaterunternehmer  Rotter  im  Großen
Schauspielhaus (in DDR-Zeiten der alte Friedrichstadtpalast)
ausstatteten, um den dringend benötigten finanziellen Erfolg
zu erzielen.

Nur  scheinbar  ein  Paar  –
oder  doch  nicht?  Marilyn
Bennett  als  mondäne
Tangolita  und  Johannes
Wollrab  als  Aristide  in
„Ball  im  Savoy“  in  Hagen.
Foto: Klaus Lefebvre

Mayer lässt es glitzern und funkeln, in Weiß und Rot, Gold und
Violett. Ronald Bomius und seine Mitarbeiter in der Maske



verwandeln  das  Ballett,  den  Chor  und  die  Statisterie  in
bubiköpfige Damen und pomadig gescheitelte Herren – die ganze
demí-monde des Berlin der zusammenbrechenden Weimarer Republik
gibt sich tanzend und swingend ein Stelldichein.

Den  Damen  bleibt  er  nichts  schuldig:  Madeleine  (Veronika
Haller), die so gerne treu und häuslich wäre, hat in Weiß und
Goldblond  einen  rauschenden  Auftritt.  Eine  Affäre  aus  den
Dandy-Zeiten ihres Ehemanns Aristide (Johannes Wollrab), die
schöne  Tangolita  (Marilyn  Bennett),  tritt  als  rauchig-rote
Versuchung in die Arena der Verwicklungen, an deren Ende die
Unschuld  der  beinahe  betrogenen  Betrügerin  Madeleine
feststeht.

Den Trick zum Beweis hat sich Daisy Darlington alias Kristine
Larissa Funkhauser ausgedacht. Diese Frau sprengt so ziemlich
jede  zeitgenössische  Heimchen-am-Herd-Ideologie:  Eine
amerikanische  Komponistin  (!)  von  Jazz  (!),  die  sich  ein
männlichen Pseudonym zulegt, um ihrem Vater zu beweisen, dass
sie das Zeug zum Erfolg hat, um sich ihre Unabhängigkeit (!)
zu  sichern  und  der  Heirat  mit  einem  unterbelichteten
Schokoladenfabrikanten  zu  entgehen.

Dass die Nazis mit diesem Prototyp einer selbstsicheren Frau
nichts anfangen konnten, liegt auf der Hand. „Ball im Savoy“
verschwand  schon  im  Frühjahr  1933:  die  jüdischen  Gebrüder
Rotter  waren  pleite,  der  Jude  Abraham  aus  Deutschland
geflohen. Für die saubere, deutsche Operette, wie sie sich die
NS-Kulturpolitik wünschte, war das freche, weltläufige Werk
Abrahams nicht geeignet.

Regisseur Roland Hüve – er hat unter anderem in Bielefeld Cole
Porters  „Anything  goes“  in  Szene  gesetzt  –  kennt  die
Herausforderung der großen Szene, des präzisen Timing und des
hohen Tempos auf personenreicher Bühne. Da spielen das Ballett
und  der  Opernchor  (musikalisch  einstudiert  von  Wolfgang
Müller-Salow) wacker mit. So ganz können sie die bräsigen
Bewegungsmuster  der  üblichen  Operettenroutine  nicht



überwinden;  schuld  daran  sind  auch  Andrea  Danae  Kingstons
mäßig originellen Choreografien. Der Augenweide fehlt manchmal
das Augenzwinkern: Ironie ist eben schwer …

Von  Damen  umschwärmt:
Bernhard  Hirtreiter  als
„Salontürke“  Mustafa  Bei.
Foto: Klaus Lefebvre

Auf der anderen Seite lässt Hüve den Solisten Raum, sich zu
entfalten: „Ich hab einen Mann, der mich liebt“ wird so zur
ganz großen Nummer Veronika Hallers, und Bernhard Hirtreiter
darf  als  ganz  im  Nachtclub-Milieu  assimilierter  türkischer
Attaché Mustafa Bei mit Esprit erzählen, wie es ist, wenn „wir
Türken küssen“.

Dass in Hagen mit Microport gesungen werden muss, ist nicht
recht  einzusehen,  zumal  die  Stimmen  durch  die  Verstärkung
entstellt werden: Veronika Haller hat auf einmal ein grelles
Vibrato und Marilyn Bennett klingt ältlich verzerrt. Mag sein,
dass ihnen David Marlow nicht vertraute, über das Abraham-
Orchester zu kommen.

Die üppige Instrumentierung ist von Matthias Grimminger und
Henning Hagedorn rekonstruiert. Das Dortmunder Duo verwendete
viel Sorgfalt bei der Sichtung der Quellen, geht aber – wie
auch  bei  der  Aufführung  an  der  Komischen  Oper  Berlin  zu
registrieren – am Sound der frühen dreißiger Jahre vorbei. Mir
scheint der Schlagzeugeinsatz zu aufdringlich, und die harte,



grelle  Intonation  der  Blechbläser  erinnert  eher  an
amerikanischen Bigband-Sound als an die schmeichelnd-lasziven
Klänge  der  Tanzkapellen  dieser  Zeit,  wie  sie  uns  von
Schellack-Platten  entgegentönen.

Das Hagener Orchester macht sich den Tonfall, den Witz im
Rhythmus, die Tanztempi und die instrumentalen Farben schnell
zu eigen; in dem kleinen Haus hätte Zurückhaltung bei der
Lautstärke der Finesse der Musik gut getan. Dafür gelingen
intime  Nummern  wie  „Ich  hab  einen  Mann,  der  mich  liebt“
expressiv und empfindsam.

Mit „Ball im Savoy“ hat Hagen zweierlei bewiesen: Entgegen
allen Unkenrufen lebt die Operette, wenn sie mit Sorgfalt und
Liebe reanimiert wird. Und wieder einmal ist eine Hagener
Produktion ein erfolgreicher Nachweis, wie unverzichtbar die
Stadttheater auf der kulturellen Landkarte sind. Daher: Hände
weg von diesem Erbe! „Ball im Savoy“ ist zudem ein Argument
für eine Idee, auf die man in Hagen sonst schwerlich kommt:
„Es ist so schön, am Abend bummeln zu geh’n ….“.

Info: www.theater-hagen.de
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