
Imaginäre  Begegnungen
zwischen  Ikonen  der
Geistesgeschichte  –  Herfried
Münklers Buch „Marx, Wagner,
Nietzsche“
geschrieben von Frank Dietschreit | 18. Oktober 2021
Herfried  Münkler  ist  einer  der  bekanntesten  Professoren
Deutschlands.  Wann  immer  über  ideologische  Verwerfungen,
historische Katastrophen und aktuelle Kriege diskutiert wird,
ist seine Meinung gefragt. Ob „Die Deutschen und ihre Mythen“
oder  „Der  Große  Krieg“  –  die  Bücher  des  Politik-
Wissenschaftlers stehen auf der Bestseller-Liste. Jetzt hat
Münkler  drei  Ikonen  der  deutschen  Geistes-  und  Kultur-
Geschichte  vereint:  „Marx,  Wagner,  Nietzsche.  Welt  im
Umbruch.“

Die  ambivalenten  Biografien  der  drei  Geistesgrößen,  ihre
Alltagssorgen  und  Geldnöte,  ihre  politischen  Analysen,
musikalischen  Revolutionen,  philosophischen  Innovationen:
alles  scheint  längst  bis  ins  letzte  dunkle  Geheimnis  und
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verwirrendste  Detail  ausgedeutet.  Gesellschaftsanalyse  und
Kapitalismuskritik  von  Marx;  die  Idee  des  kunstreligiösen
Gesamtkunstwerks von Wagner; die Vorstellung von individueller
Freiheit  und  Umwertung  aller  Werte  durch  den  von  Kunst
beseelten  Übermenschen  von  Nietzsche:  tausendfach  durch
dekliniert.  Das  weiß  natürlich  auch  Münkler.  Deshalb
verwickelt  er  die  drei  in  ein  imaginäres  Gespräch.

Für Marx war Bayreuth ein „Narrenfest“

Aber Marx und Wagner sind einander nie begegnet. Nur einmal
hat sich Marx, als er 1876 auf dem Weg zur Kur nach Karlsbad
war und bei einer Zwischenstation in Nürnberg kein Zimmer
bekommen konnte, fürchterlich geärgert, weil die Stadt – wie
Marx ätzte – überschwemmt sei von Leuten, „die sich von dort
aus zu dem Bayreuther Narrenfest des Staatsmusikanten Wagner
begeben  wollten.“  Am  Kurort  angekommen,  schreibt  Marx  an
seinen  Freund  Engels:  „Allüberall  wird  man  mit  der  Frage
gequält: Was denken Sie von Wagner?“ Marx dachte nichts über
Wagner, er war ihm völlig schnuppe. Der Musikgeschmack von
Marx war zu konventionell, um die kompositorischen Neuerungen
Wagners auch nur ansatzweise erfassen zu können.

Auch das individualpsychologische und kunstphilosophische Werk
Nietzsches hat Marx weder zur Kenntnis genommen noch irgendwo
kommentiert. Bei Wagner und Nietzsche liegt der Fall anders:
Nietzsche  hat  Wagner  erst  glühend  verehrt  und  in  ihm  den
Retter  des  dionysischen  Geistes  gesehen,  der  einen  neuen
Kunst-Kult erschaffen und Deutschland zu einem aus antiken
Ruinen wieder auferstandenen Griechenland machen könnte. Dass
sich  Nietzsche  später  von  Wagner  entfremdete,  von  seinem
großbürgerlichen  Lebensstil  und  seinem  Antisemitismus
angeekelt war, steht auf einem anderen Blatt.

Posthume Verfälschung der Werke

Münklers Buch ist der Versuch, Marx, Wagner und Nietzsche vom
Kopf auf die Füße zu stellen, aufzuzeigen, dass Marx mit dem



Realen Sozialismus nichts am Hut gehabt hätte und von Stalins
Schergen  an  die  Wand  gestellt  worden  wäre;  dass  Wagners
Antisemitismus zwar etwas Verwerfliches und Nietzsches Kunst-
beseelter Übermensch etwas Wahnwitzes hatte, dass beide aber
im Grabe rotieren würden, wenn sie wüssten, dass der eine zum
Lieblings-Musiker von Hitler und der andere zum Vordenker des
Faschismus vergewaltigt wurde.

Münkler konzentriert sich auf so genannten „Knoten“, Punkte,
in denen die Biographien der drei sich berühren, Ereignisse,
die für alle drei von besondere Bedeutung sind. Einer dieser
„Knoten“ ist Bayreuth 1876, wo der vorbei reisende Marx sich
über die vielen Wagner-Fans ärgerte und Nietzsche sich von
Wagner nicht genügend gewürdigt fühlte, enttäuscht von den
Festspielen abreiste und fortan zum Wagner-Hasser mutierte.

Knotenpunkte der Geschichte

Auch  der  deutsch-französische  Krieg  von  1870/71  ist  ein
„Knoten“, der Wagner in seiner Deutschtümelei bestärkte und
von der Zerstörung des verhassten Paris träumen ließ, während
Nietzsche  sich  erst  freiwillig  als  Sanitäter  meldete  und
später um das von der Pariser Commune zerstöre kulturelle Erbe
fürchtete. Marx dagegen sah als Diagnostiker auf den Krieg und
die Niederschlagung des Aufstands und entwickelte aus seinen
Analysen  eine  neue  Sicht  auf  die  Rolle  der  deutschen
Arbeiterklasse. Die Revolution von 1848/49 ist ein weiterer
„Knoten“: Wagner hat als Hofkapellmeister zusammen mit seinem
Anarchisten-Freund  Bakunin  auf  den  Dresdner  Barrikaden
gekämpft,  Marx  als  Chefredakteur  der  „Neuen  Rheinischen
Zeitung“ die Politik mit journalistischen Mitteln begleitet:
beide,  Wagner  und  Marx,  gingen  nach  dem  Scheitern  der
Revolution  ins  Exil.

Für Nietzsche, damals noch ein Kind, blieb die Revolution
folgenlos, sie war für ihn nie ein Thema. Der Antisemitismus
ist ein „Knoten“ und Anlass, nach entsprechenden Belegen zu
suchen,  zu  zitieren,  wie  Marx  in  privaten  Briefen  seinen



Widersacher  Lassalle  wegen  seines  „jüdischen  Aussehens“
beleidigte;  Anlass  auch,  ausführlich  zu  diskutieren,  ob
Alberich im „Ring“, Beckmesser in den „Meistersingern“ und
Kundry im „Parsifal“ als Juden-Stereotype anzusehen sind, und
was es bedeutet, wenn Nietzsche die Juden als Urheber des
„Sklavenaufstands in der Moral“ tituliert.

„Begleiter im 21. Jahrhundert“?

Münkler  umkreist  Themen  wie  die  Wiedergeburt  der  Antike,
Krankheit und Schulden, gescheitere Revolution und gelungene
Reichsgründung, Bourgeoisie und Proletarier, die europäischen
Juden und die Umsturzprojekte mittels Kunst und neuer Werte-
Ordnung.  Er  fahndet  nach  Zitaten  und  biografischen  Daten,
versucht das Werk der drei Protagonisten zu entwirren, auf
seinen unverfälschten Kern zurück zu führen und als Wegweiser
vom  19.  Jahrhundert  in  die  Gegenwart  zu  deuten.  Eine
Sisyphusarbeit.

Zum  Schluss  schreibt  Münkler,  „alle  drei  miteinander  ins
Gespräch  gebrachten  Denker  (sind)  im  21.  Jahrhundert
angekommen – und haben hier, nach hochideologischer Auslegung
ihrer  Werke  im  20.  Jahrhundert,  wieder  zu  sich  selbst
gefunden. Einer Welt im Umbruch entstammend, können sie zu
Begleitern im 21. Jahrhundert werden, ebenfalls eine Welt im
Umbruch.“ Wie diese „Begleitung“ aussehen, welche Themen für
die Lösung der heutigen Probleme wichtig sein könnten, das
hätte  man  doch  gern  etwas  genauer  gewusst.  Doch  darüber
schweigt sich der sonst so beredte Münkler leider beharrlich
aus.

Herfried Münkler: „Marx, Wagner, Nietzsche. Welt im Umbruch“.
Rowohlt Berlin 2021, 720 Seiten, 34 Euro.

 



Unter dem Joch der Militär-
Junta:  „Tristan  und  Isolde“
in der Dortmunder Oper
geschrieben von Anke Demirsoy | 18. Oktober 2021

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
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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
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.
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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
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.
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).
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Lebensweise  Poesie:  Maria
João  Pires  beim  Klavier-
Festival Ruhr in Essen
geschrieben von Werner Häußner | 18. Oktober 2021
Das passiert nun schon zum zweiten Mal beim erst ein paar Tage
alten Klavier-Festival Ruhe 2013: Man hört ein Konzert für
Klavier und Orchester, das nicht so ganz zu einem Entwurf
zusammenwachsen will, und dann gibt der Solist eine Zugabe –
und die Töne leuchten am Firmament der Musik wie die schönsten
Sterne!

Igor Levit zeigte im Eröffnungskonzert sein ganzes Können –
mehr noch, seine tiefste Musikalität – in seiner Zugabe, der
„Hommage à Rameau“ von Claude Debussy. Und Maria João Pires,
eine der „grandes dames“ der Klavierwelt, durchmaß in einem
sanften Nocturne Chopins – jener Nummer Drei aus Opus Neun –
alle Seelenräume des Polen, dessen f-Moll-Klavierkonzert sie
sich  vorher  mit  einem  eher  neben-  als  mit-musizierenden
Kammerorchester Basel gewidmet hatte.

Seit  1995  war  Maria  João  Pires  nicht  mehr  beim  Klavier-
Festival zu Gast gewesen, hatte sich auf den Podien der Welt
rar gemacht. Sie ist keine Karriere-Frau, bekannte in einem
Interview,  dass  ihr  der  Sprung  in  die  Welt-Elite  der
Klaviermusik eher zugefallen sei. Sie hatte kein Glück mit
ihrem  Projekt  einer  Schule  für  unbemittelte  Kinder  in
Portugal.  Und  2006  musste  sie  sich  einer  schwierigen
Herzoperation unterziehen. Kein Leben, das sich zwischen dem
Dolce einer umsorgten Künstler-Existenz oder dem Furioso einer
Virtuosen-Laufbahn  bewegt.  Eher  ein  Leben,  das  einem
beibringt, Grenzen anzuerkennen. Ein Leben, das weise macht.
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Trevor  Pinnock  und  Maria
João  Pires.  Foto:  Mark
Wohlrab

Mag  sein,  dass  es  nur  eine  Projektion  von  Gedachtem  auf
Gehörtes ist: In Maria João Pires‘ Klavierspiel meint man,
etwas von diesem Lebens-Wissen zu spüren. Hätte sie doch ein
Solo-Recital  gegeben!  Aber  die  Auftritte  allein  mit  dem
Flügel, die mag sie nicht. An Chopin schätzt sie nicht den
Virtuosen, sondern den Poeten: Die entschiedenen Eröffnungs-
Akzente schon gibt sie nicht mit der Geste des narzisstischen
Auftritts, sondern fast zu zurückhaltend, als wolle sie dem
Orchester  generös  den  Vortritt  lassen.  Im  Bass  setzt  sie
freilich  deutliche  Ausrufezeichen:  Die  parfümierte
Verschleierung ist ihre Sache nicht; so will sie „Poesie“
nicht verstanden wissen.

Warum  ihr  dann  aber  die  quasi  improvisierten  silbrigen
Verzierungsketten  nicht  blühend,  nicht  atmend  gelingen,
sondern eher wie eingeschoben wirken, bleibt rätselhaft. War
das Orchester unter Trevor Pinnock zu wenig bereit, auf ein
feines Rubato einzugehen? Der aus der historisch informierten
Aufführungspraxis bekannte Dirigent, der faszinierende Mozart-
und  Händel-Aufnahmen  vorgelegt  hat,  liebt  Konturen  und
deutlich  zugespitzte  Akzente.  Doch  zu  einem  glückenden
Einvernehmen  mit  der  Pianistin  kam  es  hörbar  nicht:  Das
Orchester  verdeckte  ihr  feinsinniges  Passagenspiel,  die
schwermütigen Farben etwa der Dialoge mit dem Fagott verbanden
sich zu keinem Bild. Hinreißend zeichnete Maria João Pires im
Larghetto mit einem delikat differenzierter Anschlagspalette



die sanften, zarten Linien der Landschaft, die der Poet Chopin
für sich entworfen hat.

Am Beginn des Konzerts in der Philharmonie Essen stand eine
Hommage an Wagner, den das Klavier-Festival noch auf seine
Weise würdigen wird: Das „Siegfried-Idyll“, in den Violinen
anfangs etwas brockig, glättete sich zu einem sehr sanften,
sehr  milden  Sonnenaufgang  über  Tribschen.  Die  Phrasierung
hatte  in  ihren  weiten,  ruhigen  Linien  einen  Hang  zum
Schläfrigen.

Mozarts letzte, seine C-Dur-Sinfonie, schloss das Konzert ab.
Der Eindruck mangelnder Durcharbeitung drängte sich schon in
den  Eröffnungstakten  auf:  Die  Akkordschläge  sitzen  so
pointiert, wie wir es von Pinnock kennen. Doch der gebundene
Piano-Nachsatz  wirkt  wie  ein  Nachklappern  statt  wie  ein
lebendig  gesetzter  Kontrast.  Den  vielfältig  angelegten
Gegenstimmen, rhythmischen Schärfungen und auf Holzbläser und
Streicher verteilten thematischen Varianten stellt sich das
Basler  Kammerorchester  nicht  mit  brillanter  Formulierung,
sondern  in  einem  matten  Nebeneinander,  gewinnt  auch  den
Modulationen keine Spannung ab.

Im  „Andante  cantabile“  betont  Pinnock  die  metrischen
Überraschungen und Forzato-Akzente, achtet aber zu wenig auf
die – als Kontrast gedachte – sanglich atmende Phrasierung.
Der  dritte  Satz  gelingt  am  schönsten,  weil  das  Orchester
locker und frei artikuliert; im vierten geht in der komplexen
Struktur so einiges daneben, so, als hätten sich Dirigent und
Musiker nicht ausreichend verständigt.



Musikalische  Welt  nach
Wagner: „Ritter Blaubart“ als
Psycho-Stück in Augsburg
geschrieben von Werner Häußner | 18. Oktober 2021
Von der musikalischen Welt nach Wagner wissen wir noch immer
viel zu wenig: Wer in alten Musikgeschichten oder Opernführern
liest, mag auf das eine und andere Werk stoßen, das von der
zeitgenössischen Kritik als „wagnerisch“ gelobt oder gegeißelt
wird. Wir kennen Strauss, wir kennen von Humperdinck eine
einzige Oper, hin und wieder ein wenig Schreker oder d’Albert
– das war’s. Leider bringt auch das Wagner-Jubiläumsjahr 2013
wenig  Licht  in  die  lebendige,  gärende,  explodierende  Zeit
zwischen 1880 und 1933. Aus den Opernhäusern in Nordrhein-
Westfalen kommt – so weit jetzt schon bekannt – zu diesem
Thema kein Ton.

So muss man reisen, will man die paar Versuche mitbekommen:
Dessau befragt mit Massenets „Esclaramonde“ den romanischen
„Wagnerisme“  (ab  26.  Mai),  Coburg  inszeniert  den  lange
beliebten,  in  den  letzten  Jahrzehnten  leider  vergessenen
„Barbier von Bagdad“ des Wagnerianers Peter Cornelius (ab 27.
April). In Annaberg-Buchholz demonstriert dagegen die komische
Oper „Der Löwe von Venedig“ von Heinrich Köselitz – alias
Peter Gast –,  wie sich ein Komponist unter Einfluss Friedrich
Nietzsches  von  Wagners  erdrückenden  Modellen  zu  lösen
versuchte. Und in Augsburg zeigt „Ritter Blaubart“ von Emil
Nikolaus von Reznicek, wie sich die Generation der „Söhne“ des
Bayreuther Über-Ichs entledigte, ohne es zu verleugnen.

Von daher passt dieser „Ritter Blaubart“ ausgezeichnet in ein
Wagner-Jahr,  das  ansonsten  in  überflüssigen  Zyklen  und
Neuinszenierungen  der  sowieso  ständig  „befragten“  Werke
ertrinkt. Der in Wien geborene Reznicek (1860-1945) ist heute
höchstens noch durch „Donna Diana“ bekannt, deren spritzige
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Ouvertüre  gelegentlich  in  Wunschkonzert-Programmen  gespielt
wird – während man die kecke Oper „dahinter“ zuletzt 2003 in
Kiel zu sehen bekam. Die 1920 in Darmstadt uraufgeführte und
kurz darauf auch in Dortmund gespielte Blaubart-Adaption hatte
vor rund zehn Jahren einigen Erfolg bei einer konzertanten
Aufführung  unter  Michael  Jurowski  mit  dem  Rundfunk-
Sinfonieorchester Berlin, die beim Label cpo auf CD erhältlich
ist.

Gleisnerische Entgrenzung, üppiger Klang

Nach der Augsburger Premiere 2012 und der jetzt erfolgten
Wiederaufnahme  möchte  man  Rezniceks  Musik  durchaus  seinen
Zeitgenossen wie Schreker, Korngold, d’Albert oder Siegfried
Wagner an die Seite stellen. Das opulent besetzte Orchester –
in  Augsburg  mussten  die  Bläser  aus  aufführungspraktischen
Gründen um etwa die Hälfte reduziert werden – ist souverän
eingesetzt. Reznicek ist ein versierter Könner; das zeigt sich
im ökonomischen Satz. Die vielen lichten, kammermusikalisch
geprägten  Momente  verweisen  ein  wenig  auf  seine  Zeitoper
„Benzin“, 2010 in Chemnitz uraufgeführt. Aber er kennt auch
die  gleisnerische  harmonische  Entgrenzung,  die  an  Mahler
erinnert;  die  üppige  Klangpracht,  in  der  wir  Schreker
wiederhören. Und die Arbeit mit thematischem Material, das
unverkennbar ein Erbe Wagners ist – bis hinein in wörtliche
Zitate von „Ring“-Motiven.

Unter  Dirk  Kaftan,  Noch-GMD  in  Augsburg  und  künftig  der
Chefdirigent der Oper Graz, verliert sich das Orchester nicht
im süffigen Irgendwo, sondern bleibt bei aller sinnlichen Lust
am  Glanz  des  Klangs  doch  scharf  in  der  Kontur.  Kaftan
dirigiert,  so  scheint  es,  einen  Stil,  der  sich  mit  dem
Zeitgeist der Zwanziger Jahre gut verträgt: Das Technische
bleibt – anders als etwa bei Korngold – erkennbar, wird nicht
im Sound ertränkt. Aber Kaftan kann auch die riesenhaften
Aufschwünge zelebrieren, wenn der Schaum des Fortissimos in
den oberen Lagen der Instrumente versprüht, wenn sich das
Blech und die tiefen Streicher aufmachen zum Parforceritt nach
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Wagner’s  Manier,  wenn  grelle  Klang-Spots  die  Grenzen  der
Tonalität verlachen und einen disharmonischen Lichtkegel in
die Zukunft klanglicher Entwicklung werfen.

GMD-Karriere in NRW begonnen

Kaftan ist in Nordrhein-Westfalen übrigens kein Unbekannter:
Zu  Beginn  seiner  Karriere,  einer  klassischen
Kapellmeisterlaufbahn,  „umkreiste“  er  das  Ruhrgebiet:
Korrepetitor in Bielefeld, Kapellmeister in Münster, Bielefeld
und Dortmund. Als er 2006 nach Graz ging, hatte er sich durch
seine dynamische Arbeit am Dortmunder Opernhaus schon einen
guten Namen geschaffen.

Projektion und Verdoppelung: Sally du
Randt und Stephen Owen als Judith und
Blaubart in Augsburg. Video: Patrik
Metzger. Foto: A. T. Schaefer

Szenisch stellt das Team Timo Dentler (Bühne), Okarina Peter
(Kostüme), Patrik Metzger (Videos) und Henning Streck (Licht)
das  absichtsvoll  verrätselte  Stück  in  die  zwielichtige
Atmosphäre  eines  Metallgerüsts,  das  an  eine  historische
Filmtrommel  erinnert.  Mit  weißen  Bahnen  verhängt  oder  von
einer Leinwand halbiert, gibt dieses Rund den Schauplatz der



„Blaubart“-Handlung. In ihren Grundzügen folgt sie zwar dem
Mythos von dem Frauenmörder, aber die Vorlage, ein Schauspiel
des  vergessenen  Dramatikers  Herbert  Eulenburg,  geht  andere
Wege als etwa Bartoks Oper über den gleichen Stoff.

Rezniceks und Eulenburgs Oper biegt den Mythos um zu einem
großbürgerlichen Psycho-Stück, spart nicht mit symbolistischen
Anklängen,  lässt  Blaubart  am  Ende  an  der  Unverfälschtheit
einer Frau scheitern. Man mag sich an Wagners „Holländer“
erinnern, aber auch an Schrekers „Irrelohe“, wenn Blaubart
„dieses Lebens furchtbaren Alb voll Graus und Mord“ von sich
schleudert  und  sich  vom  Feuer  geläutert  („Vernichtung!
Erlösung!“)  zur  Sonne  emporsehnt:  eine  säkulare  Licht-
„Religion“,  wie  sie  der  avantgardistischen  Kultur  des
beginnenden  20.  Jahrhunderts  nicht  fremd  war.

Regisseur Manfred Weiß arbeitet eine Inszenierung aus, die
geschickt die Assoziationen an die Psycho-Filmthriller eines
Alfred  Hitchcock  oder  die  expressionistischen  Schwarz-Weiß-
Filme nutzt, wie sie die Wiener Jacob und Luise Fleck („Die
Schlange  der  Leidenschaft“,  1918),  Fritz  Lang  oder  Robert
Wiene („Orlacs Hände“, 1924) gedreht haben. Das Eröffnungsbild
mit dem gespiegelten Raum erinnert an „Vertigo“; als Blaubart
seine  Braut  Judith  ermordet,  zitiert  die  Szene  mit  dem
herabfahrenden  Messer  und  zerschlitzten  Vorhängen  die
legendäre  Dusch-Szene  aus  „Psycho“.

Der Monster-Mythos wird nicht bedient

In Farbe lässt Weiß die Morde an den fünf früheren Frauen auf
die Leinwand inmitten der Trommel projizieren: alptraumhafte
Erinnerungen, Bildfetzen, grelle Eindrücke traumatisierender
Taten.  Blaubart  balanciert  in  diesem  Stück  auf  einer
gefährlichen  Linie:  Er  ist  Täter  und  Getriebener,  ein
großbürgerlicher  Ritter  und  ein  monströser  Mörder,  ein
Psychopath,  bei  dem  ein  Klick  genügt,  um  die  unheilvolle
innere Schraube in Drehung zu versetzen, die unweigerlich zur
Bluttat führt.



Stephen Owen schlüpft nicht in die Rolle des düsteren Dämons.
Manchmal hätte man sich einen Doktor-Mabuse-Touch gewünscht,
aber Manfred Weiß‘ Regie und Owens Darstellung meiden die
Horror-Klischees:  Das  Abgründige  kommt  nicht  als  Monster
daher,  sondern  als  jovialer,  gesellschaftlich  eingebetteter
Grandseigneur. Die unheilvollen Ahnungen des Grafen Nikolaus
(charakteristisch,  aber  undifferenziert  laut:  Vladislav
Solodyagin) zerstreut er generös. Auch Werner, der Sohn des
Grafen, spürt die Ausstrahlung Blaubarts; ihn aber treibt der
schillernde Charakter zu einer fast homoerotisch anmutenden
Faszination.  Christopher  Busietta  füllt  die  kleine  Rolle
psychologisch genau beobachtet aus.

Blaubart – der in Rezniceks Oper mit dem banalen Vornamen
„Rainer“ aus der Mythen-Sphäre gelöst wird – hat einst seine
erste Frau in flagranti mit seinem besten Freund erwischt und
diesen im Affekt erschossen. Die Frau, so heißt es, starb vor
Schreck.  Diese  Szenerie  wiederholt  Blaubart  traumatisch-
zwanghaft  bei  jeder  seiner  Frauen  –  auch  bei  Judith,  die
schlank und blond wie alle anderen, die Erinnerung hervorruft.
Sally du Randt hat die ideale Figur, das souverän weibliche
Auftreten,  die  blonden  Haare,  um  die  krankhaften  Muster
abzurufen.  Manfred  Weiß  schildert  das  mit  der  Genauigkeit
eines Filmregisseurs.

Wichtige Ausgrabung mit Blick auf Wagner

Bei der Beerdigung Judiths setzt Blaubart seine vampirische
Ausstrahlung  gezielt  ein,  um  Judiths  Schwester  Agnes  zu
bezaubern. Agnes – das Unschuldslamm – bleibt sie selbst,
lässt sich nicht in das kranke Rollenbild zwingen, reißt die
blonde Perücke, die ihr Blaubart aufzwingen will, wieder ab.
Ihre Authentizität bricht den Bann. Katharina von Bülow zeigt
diesen Widerstand aus Treue zu sich selbst in einer stimmigen,
genau beleuchteten Darstellung, singt die Agnes mit klarem,
gerundetem Sopran.



Mark  Bowman-Hester  als
Diener  Josua  (links)  ist
eine  der  rätselvollen
Figuren  der  Oper.  Rechts:
Stephen  Owen  als  Blaubart.
Foto: A. T. Schaefer

Eine  dunkle,  rätselvolle  Figur  hat  Mark  Bowman-Hester  mit
charakteristisch  grellem  Tenor  und  ausgearbeiteter
Körpersprache  darzustellen:  Er  ist  der  blinde  Josua,  eine
jener sinistren Dienerfiguren, die schon in der englischen
„gothic novel“ in den Handlungen spuken. Er setzt am Ende das
Schloss in Brand: Irres Austicken oder Rache für Jahrzehnte
der Qual? Das Libretto hält das wahre Motiv, wie so vieles in
diesem Stück, in absichtsvoller Schwebe.

Mit Rezniceks „Ritter Blaubart“ ist dem Theater Augsburg eine
wichtige Ausgrabung gelungen. Die Einwände gegen die Länge der
Oper – zweidreiviertel Stunden – und gegen die dramaturgisch
scheinbar  ungeschickt  eingesetzten  langen  instrumentalen
Einschübe verlieren an Gewicht, wenn man der psychologisch
motivierten Dramen-Struktur des Stücks folgt. Weiß und sein
Team haben Rezniceks sinfonische Exaltationen unter anderem
mit  einem  japanischen  Blaubart-Trickfilm  sinnvoll  in  das
Geschehen  eingebunden  und  somit  den  Spannungsbogen  nicht
reißen lassen. Dieser Komponist verdient es, auch andernorts
beachtet zu werden: „Ritter Blaubart“, aber auch seine „Donna
Diana“ lohnen den Fleiß des Ausgräbers.

In Augsburg geht’s im Mai mit der Serie von Opern aus dem 20.



Jahrhundert  vor  der  Nazi-Barbarei  weiter:  mit  Korngolds
Einaktern „Violanta“ und „Der Ring des Polykrates“ von 1916
(Premiere: 31. Mai).

Festspiel-Passagen  I:  Ein
Hakenkreuz geht nie
geschrieben von Werner Häußner | 18. Oktober 2021

"Der  düstre  Blick....":
Noch starrt Arno Brekers
Wagner-Kopf über das Grün
des  Hügels:  Die
Vergangenheit  hat  die
Festspiele  wieder  einmal
eingeholt.  Foto:  Werner
Häußner

Sie sind eröffnet, die alljährlichen Dionysien am mythischen
Hügel. Doch Bayreuth wäre nicht es selbst, bliebe es bei den
Tragödien im Festspielhaus. Die Komödien finden meist vorher
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statt, in diesem Jahr ersetzt durch ein deftiges Satyrspiel.
Opfer  der  Medien-Mänaden  –  manche  meinen  auch,  derer  im
Direktionsbüro – ist der Sänger Evgeny Nikitin. Seine „Tattoo-
Affäre“  ließ  die  Debatten  um  Kartenvergabe  und  Wahnfried-
Gestaltung, die Spannung um Neuinszenierung und Zukunftspläne,
vorübergehend in den Hintergrund treten. Und besonders wichtig
in Zeiten, in denen „Kultur“ der intellektuellen Bescheidung
halber  einfach  mit  „Freizeit“  gleichgesetzt  wird:  Angela
Merkel schien das gleiche Kleid wie 2008 getragen zu haben!
Jaja,  die  Spar-Kanzlerin!  Und  man  will  deutlich  die
Seidensöckchen zu ihren Pumps gesehen haben! Wenn das keine
Meldungen sind ….

Evgeny Nikitin, der vorgesehene Sänger des „Holländer“, war zu
diesem Zeitpunkt schon längst abgereist. Er sollte der erste
Russe sein, der am Grünen Hügel den ruhelosen, gespenstischen
Seefahrer singt. Die PR-Maschinerie lief auf vollen Touren:
Porträts hier, Interviews dort. Jeder wollte etwas über den
Bassbariton mit der „tollen Wagner-Stimme“ erfahren, der sich
auch  als  Drummer  einer  Metal-Band  hervorgetan  hatte.  Doch
mitten im Steigflug stürzte Evgeny Nikitin unsanft ab. Die
Vergangenheit  hatte  ihn  eingeholt:  seine  eigene,  aber  vor
allem diejenige Bayreuths.

Tattoos wurden dem Sänger zum Verhängnis. Irgendwann in seiner
Jugend hatte er sich tätowieren lassen: mit Runen und einem
unübersehbaren Hakenkreuz auf der rechten Brust. Längst hat er
es  überstechen  lassen.  Aber  die  Medien  speichern,  so
vergesslich sie sonst gerne sind, manche Bilder lange. In der
ZDF-Sendung  „aspekte“  war  das  Nazi-Mal  in  Aufnahmen  des
oberkörperfreien  Drummers  deutlich  zu  sehen.  Und  ein
Boulevardblatt, dem jeder Anlass zum Skandal nur recht ist,
hatte zu recherchieren begonnen.

Katharina Wagner und Eva Wagner-Pasquier reagierten schnell.
Ein Gespräch mit dem Künstler, danach eine Presseerklärung:
Nikitin  verzichtet  auf  seinen  Auftritt  bei  den  Bayreuther
Festspielen. Und dann ein Satz, den man zwei Mal lesen muss:



„Im Ergebnis der ca. halbstündigen Unterredung wurden Evgeny
Nikitin die Konnotationen dieser Symbole gerade in Verbindung
mit der deutschen Geschichte bewusst.“

Als Nikitin in den siebziger Jahren in Murmansk aufgewachsen
ist, konnten sie noch erzählen, die Leidtragenden des „Großen
Vaterländischen Krieges“. Hatte er nie ein Wort gehört über
Tod und Elend, die unter dem Zeichen des Hakenkreuzes über
sein  Volk  gebracht  wurden?  War  ihm  das  Hitler-Symbol
tatsächlich nur ein Mittel, um jugendlichen Trotz, Protest,
Verweigerung  auszudrücken?  Wenn  ja  –  und  man  darf  davon
ausgehen, dass der Sänger die Wahrheit sagt –, lässt sich nur
staunen,  wie  geschichtsvergessen  und  blauäugig  jemand  nach
Bayreuth kommt, um den „Holländer“ zu singen.

Nikitin hat nicht mitbekommen, dass seine Tattoos mit dem
Nationalsozialismus oder mit Neonazis in Zusammenhang gebracht
werden könnten? Da will jemand zur Spitze der Wagner-Sänger
weltweit  gehören  und  scheint  nicht  den  Schimmer  davon  zu
haben, welche unheilvolle Rolle Wagners Denken, Wagners Musik
und die Ideologie Bayreuths in der Geistesgeschichte des 19.
und 20. Jahrhunderts spielte? Und was soll die „spirituelle“
Bedeutung sein, die der Sänger in diesen Symbolen entdecken
will? Nein, Nikitin ist kein Nazi, kein Neonazi, auch keiner
von den schrecklichen Verharmlosern. Er ist wohl einfach nur
geschichtslos und naiv. Aber: Kann ein Sänger, so schön die
Stimme auch sein mag, das heute, zumal in Bayreuth, noch sein?

Nikitin  wird  dennoch  seinen  Weg  gehen:  Beinahe  schon
demonstrativ wurde darauf hingewiesen, dass er im Herbst als
Telramund im Münchner „Lohengrin“ zu erleben ist. Bayreuth
plante für die gestrige Premiere derweilen mit dem Koreaner
Samuel Youn, der in der Titelrolle des „Holländer“ – und etwa
auch als Klingsor im „Parsifal“ – schon in Köln zu überzeugen
wusste. Seit 2004 singt Youn bereits bei den Festspielen; 2010
hatte er als Heerrufer seine erste große Bayreuther Rolle.



Samuel  Youn  als
"Holländer"  in
Bayreuth.  Foto:
Enrico Nawrath

Es war zu erwarten, dass sich ein „Skandal“ manifestiert –
egal,  wie  die  Wagner-Halbschwestern  entschieden  hätten.  In
Kommentaren wurde gemutmaßt, die entsprechenden Schlagzeilen
seien  schon  gesetzt  gewesen,  als  Nikitins  Absage  eintraf.
Bayreuth und die Nazis bleibt ein heikles Thema, so lange
Arnold  Brekers  Wagnerkopf  noch  über  das  Grün  vor  dem
Festspielhaus in weite, weite Fernen stiert. Katharina Wagner,
persönlich unverstrickt, hat bei ihrem Amtsantritt lückenlose
Aufklärung  gelobt  –  und  das  bei  der  Pressekonferenz  zu
Festspielbeginn noch einmal bekräftigt. Sie hat die geistige
Auseinandersetzung mit den langen braunen Schatten in ihren
„Meistersingern“  von  2007  gesucht  und  in  Stefan  Herheims
„Parsifal“ mitgetragen. Doch so lange die wissenschaftliche
Erschließung keine Ergebnisse vorzeigen kann, so lange Quellen
weggeschlossen bleiben, wird sich das Gespenst nicht bannen
lassen. Die Wunde schließt sich erst, wenn die „Nacht über
Bayreuth“  dem  hellen  Tageslicht  historischer  Aufarbeitung
gewichen ist.

Momentan holt sie die Geschichte wieder einmal ein, die beiden
Wagner-Urenkelinnen. Ob sie richtig reagiert haben, darüber
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gibt  es  weit  auseinander  liegende  Meinungen.  Wäre  eine
gemeinsame  Pressekonferenz  mit  Nikitin  der  bessere  Weg
gewesen,  wie  es  der  Intendant  der  Bayerischen  Staatsoper,
Nikolaus  Bachler,  vorgeschlagen  hat?  Wer  die  Eigendynamik
medialer  Prozesse  kennt,  wird  der  Idee  skeptisch
gegenüberstehen – so gutwillig und aufklärend sie auch gemeint
sein mag. Andere sehen in der Entscheidung, Nikitin ziehen zu
lassen, die richtige Reaktion angesichts der Verstrickungen
der Festspiele mit dem Nationalsozialismus. Brigitte Hamann,
Autorin  eines  Buches  über  „Hitlers  Bayreuth“,  sagte  der
„Deutschen Welle“, es sei „so viel an Last durch die Nazis in
Bayreuth, heute auch noch, dass man als Chefin der Festspiele
ja überhaupt nicht anders kann, als immer wieder zu betonen:
Wir distanzieren uns“.

Bachler  hatte  sich  mit  scharfer  Kritik  in  die  Debatte
eingeschaltet: „Ich sehe in der Causa Nikitin zunächst mehr
ein Problem Bayreuths und der Wagner-Familie als eines des
Sängers.“ Er halte es für verlogen, dass die „Torheit eines
16-jährigen Rocksängers, der diese längst bereut und versucht
hat,  ungeschehen  zu  machen,  ausgerechnet  von  der  Wagner-
Familie geahndet wird“.

Der Staatsopernintendant betonte weiter, man zeige offenbar
„mit dem Finger auf jemanden anderen, weil man mit der eigenen
Geschichte ein Problem hat“. Nikitin habe in seinen Aussagen
den Vorfall aus seiner Zeit als Schlagzeuger in einer Heavy-
Metal-Band  nicht  nur  bedauert,  sondern  auch  Reue  gezeigt.
„Eine Reue, die ich von der Familie Wagner in den letzten 50
Jahren nie vernommen habe.“ In diese Kerbe schlägt auch das
Feuilleton der FAZ: „Versagt hat nicht der russische Sänger.
Versagt haben, wieder einmal, die Festspiele“, war dort zu
lesen. Auch der „Lohengrin“ – Regisseur Hans Neuenfels sieht
ein „großes Versagen“ der Festspielleitung: Von einem solchen
Vorfall  dürfe  man  nicht  überrascht  und  von  einem
Boulevardmagazin zum Handeln genötigt werden. Dass das Problem
nun  in  „einer  solchen  fast  infantilen,  analphasigen



Boulevardposse endet, das finde ich schon besonders beschämend
für die Festspiele“. So Neuenfels‘ Resümee.

Solche  Äußerungen  zeigen,  wie  bereitwillig  mit  der
unglücklichen Jugendsünde des Evgeny Nikitin nun auch Politik
gemacht wird. Die Festspielleiterinnen wollen doch nicht die
Jugendtorheit eines Sängers „ahnden“. Sie haben mit Blick auf
eine  drohende  Skandalisierung  der  Auftritte  Nikitins
entschieden. Der Bayreuth-Dirigent Christian Thielemann hat es
auf seine Art zusammengefasst: „Ein Hakenkreuz geht nie.“ Und
mit dieser Feststellung auch gleich einen geistigen Schlenker
zu  seiner  generellen  Abneigung  gegen  Inszenierungen  mit
Bezügen zur NS-Zeit vollzogen.

Vorwerfen wird diese „Notbremse“ den Festspielleiterinnen nur
jemand, der ernsthaft glaubt, die wohlfeile Geschichte vom
Hakenkreuzträger auf der braun belasteten Bühne wäre durch
einen  differenzierten,  rationalen  Diskurs  zu  verhindern
gewesen. Wer weiß, wie das Mediengeschäft heute läuft, wird
nicht  im  Ernst  annehmen,  dass  Vernunft  und  Augenmaß  die
Gesetze dieses Marktes außer Kraft gesetzt hätten.


