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Frieder Reininghaus

Seit jeher haben neue technische Mög-
lichkeiten Künstler fasziniert. Es war
und ist allenthalben nur eine Frage

der Zeit, bis sie genutzt werden. Dies gilt
– im Zeitalter der anwachsenden Bedeu-
tung des Bildes – auch von den neuen
Methoden der Gewinnung, Speicherung,
Übermittlung und Verfremdung von
Abbildungen und überhaupt optischen
„Animationen“ der unterschiedlichsten
Art. Filmeinblendungen und Video-
Installationen wurden seit Beginn der
80er Jahre für die Aufbereitung histori-
scher Werke unter dem Aspekt der
„Aktualisierung“ eingesetzt, insbeson-
dere auch für genuin neue Arbeiten. Man-
che musiktheatralischen Produktionen
stützen sich so dezidiert auf die neuen
technischen Möglichkeiten, dass diese
die herkömmlichen Formen der Bühnen-
gestaltung streckenweise, weithin oder
ganz ersetzen.

Als Herbert Wernicke 1983 in Hannover
Alban Bergs „Lulu“ inszenierte,
 präsentierte er zu jenem ausladenden
Orches ter-Zwischenspiel, zu dem der
Komponist den Auftritt filmischer Mittel
in Erwägung gezogen hatte, eine Live-
Projektion: auf dem heruntergelassenen
Eisernen Vorhang vielfach überlebens-
groß das Gesicht der Hauptdarstellerin
Cynthia Makris, die scheinbar teilnahms-
los der sich anbahnenden Katas trophe
entgegenblickt. Da erhob sich, wie eine
große Insel in einem ansonsten konven-

tionellen Kontext, eine Installation aus
documenta-Geist – so herausfordernd,
dass dies auch die ansonsten zur Vertei-
digung der Moderne entschlossenen
Teile der deutschen Musikkritik irritierte.
Anfang der 90er Jahre reflektierte Wer-
nicke bei seiner „Ring“-Inszenierung in
Brüssel explizit dann die Medienwirk-
lichkeit als Rahmen fast aller heutiger
Wahrnehmung der nationalsozialisti-
schen Vergangenheit (und wohl auch der
Wagner-Rezeption). Er siedelte die
ganzen zehn langen Aufzüge in einem
einzigen, sich nach und nach (und am
Ende mit gewaltigem Accellerando) zer-
setzenden Raum an, der fatal an die gute
Stube von Adolf Hitlers „Berghof“ auf
dem Hohensalzberg bei Berchtesgaden
erinnerte. Damit der Erinnerungs-Kunst-
griff ins rechte Licht gesetzt werde, agier-
ten Scheinwerfer aus nächster Nähe; die
nach und nach ruinierte und von den im
„Ring“ anfallenden Leichen erfüllte
Halle erschien umgenutzt als Aufnahme-
Studio. Und somit alle Bühnenwirklich-
keit markiert als mediale Öffentlichkeit.

In Bielefeld experimentierten Gottfried
Pilz und John Dew relativ früh mit der
Einbeziehung von Live-Video-Elemen-
ten in die Inszenierung historischer
Opern. Um Paul Hindemiths „Neues vom
Tage“ vom Ende der 20er Jahren in die
mittleren Achtziger zu promovieren,
kamen Kameras und Bildschirme zum
Einsatz, das Neueste vom Tage eben.
Von da an wurde es zu einer recht weit
ausgreifenden Mode, in Inszenierungen
auf die schöne neue Medienwelt anzu-

spielen. Mit der ihm eigenen Provokati-
onslust ließ Gian-Carlo del Monaco 1997
in Köln für Verdis „Aida“ eine Compu-
ter-Welt auf die Bühne bauen, das elek-
tronische Nervenzentrum eines General-
stabs mit brutaler Präsenz von Egypt
Online: neu-ägyptische Hieroglyphen,
flimmernde Bilder von lohnenden Zielen
für intelligente Waffen und gelungenen
Treffern, mobile Einsatz-Felder mit Pan-
zer- und Raketen-Symbolen. Da Ghislan-
zonis Libretto die Figur des Pharao
bereits anonymisierte, war es nur folge-
richtig, dass sie zum Big Brother avan-
cierte, der sich nurmehr per Monitor
zeigt. Konsequent erschien dann auch,
dass zur finalen Obsession Verdis das
Video „Liebe mit virtuellem Partner“
abging. Am Ende aber blieb eine nicht
vermittelte Diskrepanz zwischen dem
sich verzehrenden Ton des hohen neun-
zehnten Jahrhunderts und den Brutalbil-
dern eines zur Neige gegangenen zwan-
zigsten.

Die Inszenierungen, die mit TV-Geräten
angereichert wurden, mehrten sich. Frei-
lich erscheint die Kunstförmigkeit und
der Kunstgehalt des mit den Accessoirs
der neuen Medien Transportierten höchst
unterschiedlich. Im Rahmen des von vier
Produktionsteams durchgenommenen

Ein Streifzug durch die neuen
Bilderwelten im Musiktheater
der letzten Jahre.

Im Blick feld: „Video -Opern“

Sängerin und Schauspielerin vor Video in „The Woman Who Walked into Doors“ in Brüssel.
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„Rings“ in Stuttgart näherte Christof Nel
1999 das Ambiente der „Walküre“ Ilja
Kabakovs realpostsozialistischen Instal-
lationen an – in ihnen marodiert Wotan
am Ende als morbider Medienmogul.
Auch Peter Konwitschny nutzte 2001 in
Hamburg Live-Übertragungstechnik und
Screens für das Autodafé von Verdis
„Don Carlo“. Freilich blieb die zur Mobi-
lisierung von „Betroffenheit“ eingesetzte
Zutat nur Supplement eines planmäßig
ahistorischen Zugriffs auf das Werk.

Demgegenüber zollte Robert Lepage bei
seiner Inszenierung der „Damnation de
Faust“ von Berlioz an der Opéra Bastille
in Paris 2001 dem Episodencharakter der
Dramatischen Legende geschärfte Auf-
merksamkeit. Da diente ein Gerüst, das
mit seinen sieben Pfeilern und vier Eta-
gen die Bühne in zwei Dutzend Abteilun-
gen gliederte, den Artisten für elaborier-
testen Körpereinsatz. In den 24 Kammern
oder Bildflächen eröffnete Lepage auch
phantastische Rückblenden auf die mit
aller Raffinesse der Projektionstechnik
beschworenen Episoden des historischen
Lebens von Doktor Faust. Als Höhe-
punkt bot sich ein Dutzend virtueller
Pferde, frei nach Edward Muybridge, den
multiplizierten Figuren von Faust und
Mephisto an – in einer Meis terleistung
der Multimedialität.

Auf die hin zugeschnitten wurde 1997 in
Karlsruhe eine Suite neuer „Einakter“:
Gestützt auf Computer-Klänge erschien
die überwiegend noch mit traditionellen
Theatermitteln erzählte Vergewalti-
gungs-Story „Rashomon“ von Alejandro
Vinaos; plausibler dann in der Verbin-
dung von Live-Elektronik, Computer-

Animation, Video die „Feinde“ von
Mesias Maiguashca; auf dem Durch-
marsch zur Welt der Computerspiele die
Musiktheaterszene „Den ungeborenen
Göttern“ von Kiyoshi Furukawa und
Robert Darroll. Zwei Jahre später ser-
vierte das Medientheater des Zentrums
für Kunst und Medientechnologie
(ZKM) Karlsruhe Bruno Liberdas Lei-
chenfledderei „Wieso verschwindet
Mozart auf der Reise nach Prag“. Hier
wurden einige Passagen aus Mörikes
Mozart-Novelle durch den Reißwolf
gedreht, die Schnipsel zwischen Video-
Monitor und Massengrab serviert.

Noch vor dem Auf- und Abtauchen der
Karlsruher „Einakter“ suchte die Bundes-
kunsthalle Bonn ästhetische Fortschritte
bei der kompositorischen Anverwand-
lung der Video-Technik vorzuführen:
„Weather“ von Michael Gordon und
Elliot Caplan bediente eine von allen
Wettern gespeiste Bilderflut mit einer
Tonspur, die „Koyanisqatsi“, den Pio-
nier-Musikfilm von Francis F. Coppola
und Philip Glass, fortschrieb. Auch wur-
den in der Bundesstadt die ersten zehn
Minuten einer projektierten Opern-Trilo-
gie von Steve Reich uraufgeführt –
gleichfalls minimalistische Musik zu Bil-
dern der Explosion des Luftschiffs Hin-
denburg im Jahr 1937 (und zur militäri-
schen und politischen Karriere Paul von
Hindenburgs). Der historische Zusam-
menhang schnurzelte auf einen Comic
zusammen. Mit deutlich gesteigertem
Sensorium für den Einsatz technischer
Mittel setzte sich in Bonn dann 1999
Paulo Chagas „RAW“ in Szene: RAW
spiegelte WAR und wollte durch und
durch Techno-Oper sein. Gestützt auf

Textpartikel vom Militär-Theoretiker
Clausewitz und vom kühl kriegsbegeis -
terten Ernst Jünger montierte Chagas eine
multimedial-multikulturelle Sequenz, in
welcher der afrikanische Kriegsgott
Ogun tanzte und viel Folterschrecken sti-
mulierten. Aller Sinnzusammenhang zer-
splitterte: Krieg erschien als Dekoration
eines gelangweilten Alltags.

So blieb das neue Medienglück in der
Sphäre des Musiktheaters bislang gering
bemessen. In Brüssel allerdings gelang
Kris Deforts mit „The Woman Who Wal-
ked into Doors“ Ende des vergangenen
Jahres ein krasser Frauenmonolog: eine
Arbeit, die zwingend mit den neuen Mit-
teln operiert. Die literarische Vorlage von
Roddy Doyle wurde durch die Bilder auf
dem großen Screen, der die „Bühnenbil-
der“ entwirft, und zugleich durch Groß-
aufnahmen, die eine intime Beziehung
zur gesellschaftlich abgehärteten Fern-
sehwelt herstellen, im sozialen Kontext
illuminiert. Eine Schauspielerin und eine
Sängerin präsentieren parallel dazu ver-
schiedene Facetten der Persönlichkeit
jener Paula, die von einem Kiez-König
als Frau und seiner Gewalttätigkeit unter-
worfen wurde. Aus dem Alkoholismus
heraufdämmernd, rekonstruiert sie – wie
bei einer Psychoanalyse – die Gründe
ihres kurzen Glücks und langen Elends.
Defoorts halb von der Beethoven Acade-
mie Antwerpen, halb von seinen Dream -
time-Jazzern betriebene Musik füllte die
Hohlstellen, die Texte und Bilder
bewusst offen ließen. Alle Ebenen der
Arbeit, geschickt verzahnt, bewirken mit
den je besonderen Qualitäten ihren Anteil
am Ganzen. 
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Raus aus dem Expertenghetto, das
scheint zur Zeit das Motto vieler
Veranstaltungsreihen zeitgenössi-

scher Musik zu sein. In besonderem Maße
gilt das für die Oper, die ein großes
Publikum braucht, um als lebendige
Kunstform fortzubestehen. Seit 1998
veranstaltet die Europäische Vereinigung
für Kammeroper und Musiktheater e. V. –
ein Zusammenschluss mehrerer freier
Musiktheaterbühnen – vor allem mit EU-
Geldern finanziert alle zwei Jahre die 6-
Tage-Oper. Dieses Festival will neue
Produktionen anregen und herausragende
Abende als Gastspiele vorstellen, Grenzen
überschreiten und neue ästhetische
Möglichkeiten suchen und ausprobieren.
Dabei ist die Idee oft wichtiger als das
Handwerk, die Lust am Außergewöhnli-
chen wird gelegentlich zum Selbstzweck.
So auch anno 2002 in Düsseldorf.

„Küche – Keller – Bad“ hieß ein Projekt,
das den Begriff Kammeroper ironisch auf
die Spitze trieb. Per Shuttle-Bus wurde
ein kleines Publikum von einer Privat-
wohnung zur anderen gefahren, um intime
Inszenierungen in engen Räumen zu
erleben. Eine schöne Spielerei, nur: Was
soll sie bringen? In eine Atmosphäre der
Weite, des kalten Luftzugs und der
halligen Verlorenheit führte die deutsche
Erstaufführung des neuen Stückes von
Peter Maxwell Davies. „Mr. Emmet takes
a walk“ wurde vom Freien Musiktheater
NRW-NL-B in einem noch im Bau
befindlichen U-Bahnhof inszeniert. Das
erscheint auf den ersten Blick schlüssig,
denn Davies, dessen Kammeroper-
Klassiker „The Lighthouse“ (Der
Leuchtturm) ebenfalls im Rahmen des
Festivals zu sehen war, erzählt von einem
steifen Herren, der sich umbringen wird,
indem er sich vor einem Zug auf die
Schienen legt. Das – wie immer bei Peter
Maxwell Davies – gut gebaute Stück führt
in den Kopf von Mr. Emmet. Seine
Lieblingsmusik – Bach, Schumann,
Gabrieli und Mozart – weht assoziativ
durch die Partitur; aus Bildern und
Erinnerungen komponiert der Librettist

David Pountney die Innenwelt eines nach
außen ganz normalen Mannes – Typ
geöltes Rädchen in der Business-
Maschine –, dem trotzdem auf dieser Erde
nicht mehr zu helfen ist. Die Chance, den
halb fertigen U-Bahnhof komplett in ein
Abbild dieser abgründigen Psyche zu
verwandeln und das Publikum konkret
und körperlich dort hineinzuwerfen,
vergibt das Regieteam um Uwe Schmitz-
Gielsdorf allerdings. Ganz bieder baute es
in diesem fast schon nach Bespielung
brüllenden Raum eine übliche Theatersi-
tuation mit erhöhter Bühne und Stuhlrei-
hen nach. Der neue Spielort wurde nicht
erforscht, sondern nur als Event-Gag ge-
oder vielleicht sogar missbraucht.

Ein anderes Problem vieler neuer
Musiktheaterstücke – nicht nur bei der 6-
Tage-Oper – ist, dass Multimedialität an
sich immer noch als zeitgemäße Ästhetik
gilt. Oft ersetzt das Herumspielen mit den
Möglichkeiten der Technik die inhaltliche
Auseinandersetzung, Bezüge werden
nicht entwickelt, sondern herbeitheoreti-
siert, Zitatengewitter verschleiern die
Hilflosigkeit, dass manche Komponisten
keine Geschichten mehr erzählen wollen,
aber noch nichts anderes gefunden haben,
um ein abendfüllendes Stück zu rechtfer-
tigen. Es gibt auch Gegenbeispiele, und
ein besonders überzeugendes zeigt die 6-
Tage-Oper: Das kanadische Ensemble
„Chants Libres“ schafft mit seiner Electr-
Opera „L’Enfant des Glaces“ (Das Kind
im Eis)“ eine ebenso brutale wie poeti-
sche Performance aus Videos, abgezirkel-
ten Choreographien, einem effektvollen
Soundtrack vom Band und umwerfenden
Lichteinstellungen. Ein fünfhundert Jahre
lang eingefrorenes Kind kehrt ins Leben
zurück, treibt Menschen in den Wahnsinn,
zerstört Lebensentwürfe und schafft Platz
für etwas Neues. „L’Enfant des Glaces“
hat nur noch ganz am Rande mit dem zu
tun, was man sich unter einer Oper vor -
stellt. Es ist eine Theaterpräzisionsma-
schine, wie ein (halb) live gespielter Film
– und doch keine Anbiederung an die
Überwältigungsmechanismen des Kinos,

sondern ein faszinierendes Dazwischen.
Als ein an seinen eigenen Ansprüchen
erstickendes Multimediastück entpuppte
sich dagegen „Der schlafende Reiter“
von Anna Ikramova. In 75 Minuten – das
war im Rahmen der zur Kürze neigenden
Aufführungen des Festivals schon ein
monumentaler Abend – taumelt man
durch sieben lose bis gar nicht miteinan-
der verbundene Szenen, die alle etwas
Albtraumhaftes oder zumindest Surreales
haben. Niemals konzentriert sich der
Abend, und wenn, dann rutscht er in den
Kitsch. Die meiste Zeit schleppen sich
schwache, in ihrer eigenen Rätselhaftig-
keit absaufende Arrangements dahin, und
nur die Tänzerin Dagmar Stollberg
entwickelt innere Spannung. Träumen
kann etwas Luzides sein, der „Schlafende
Reiter“ döst nur. Und die Musik bleibt
profillose Nebensache.

Da ist es eine Erholung, wenn ein Stück
mal wieder auf die Kraft von Gesang und
Bühnenpräsenz setzt. Sieben Frauen mit
Trauer und Entsetzen in den Augen und
wie Gemälde geschminkten Gesichtern
singen im Stile bretonischer Volksge-
sänge vom Kindermörder Dutroux und
ihren Empfindungen im Angesicht des
Grauens. „Diep in het Bos“ (Tief im
Wald) heißt die Produktion der belgi-
schen Gruppe Het Muziek Lod, die das
Publikum nicht mit Bildern überflutet,
sondern Raum für eigene Phantasien
lässt. Der Regisseur Eric de Volder traut
sich auch mal, sein Ensemble schweigen
zu lassen, und das gehört zu den stärks -
ten Momenten. Der wahrhaftige Aus-
druck ist meistens nicht in Originalitäts-
exzessen zu finden, sondern im kreativen
und bewussten Umgang mit bereits
vorhandenen Mitteln. Das verlangt von
den Musiktheatermachern Selbstsicher-
heit und eine klare Vorstellung davon,
was sie erzählen wollen. An diesen
Grundvoraussetzungen für die Theaterar-
beit scheint es oft zu mangeln – nicht nur
bei der 6-Tage-Oper.

stefan Keim

Bilderfluten, trauergesange

dasfestival 6-tage-Oper in düsseldorf.

„Mr. Emmet takes a Walk“ in einer U-Bahnhof-Baustelle.
Ungemütliches Musiktheater mit Martin Lindsay auf der Couch.
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