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„Lucia di Lammermoor“: Das 
Aalto-Musiktheater zeigt in 
dieser Spielzeit eine düster-
tiefgründige Inszenierung von 
Regisseur Dietrich Hilsdorf, 
mit der Sopranistin Hila Fahi-
ma in der Rolle der wahnsin-
nig-tragischen Titelheldin. 

Die Titelpartie in Donizettis 
„Lucia di Lammermoor“ zu 
singen, ist für jede Sopranis-
tin ein Prüfstein. Entsprechend 
hoch waren die Erwartungen 
an Hila Fahima, die in Dietrich 
Hilsdorfs Inszenierung am Es-
sener „Aalto“ die Herausfor-
derung dieser Wahnsinnsrolle 
annahm – und mit Bravour 
bewältigte. Die präsente und 
energiegeladene Israelin trug 
ihre Stimme bis in die Sterne, 
sang treffsicher, wenn auch 
nicht ohne Nachdruck, und 
statuierte in den großen Sze-
nen der Lucia ein Exempel der 
Koloraturtechnik. 
Dietrich Hilsdorfs Inszenie-
rung ist fast stärker von Sir 
Walter Scotts Roman über „Die 
Braut von Lammermoor“ ins-

piriert als das Libretto Gaeta-
no Donizettis. Die Geschichte 
erzählt von den rivalisierenden 
Familien Ashton und Raven-
wood. Im Zentrum steht die 
unglückliche Lucia Ashton, 
die sich in den verfeindeten 
Edgardo Ravenwood verliebt 

hat, von ihrem Bruder Enri-
co aber an den wohlhabenden 
Lord Arturo Bucklaw verhei-
ratet werden soll. Als Edgar-
do sie des Verrats ihrer Liebe 
anklagt, fällt Lucia – seit dem 
Tod ihrer Mutter ohnehin 
schon fragil – endgültig dem 
Wahnsinn anheim… 
Herr Hilsdorf fokussiert auf 
das schauerliche Element der 
Romanvorlage und arbeitet 
den psychologischen Subtext 
des Sujets heraus. So etwa 
repräsentiert die Kammerzofe 
Alisa keine Geringere als Lu-
cias auferstandene Mutter, die 
in Scotts Roman die eigentli-
che Antagonistin ist – um nur 
ein Beispiel für diese litera-
risch informierte Aufführung 
zu geben. Herr Hilsdorf be-

schwört von Anfang an eine 
sinistre Grundstimmung, ent-
wickelt die Figuren psycho-
logisch spannend weiter und 
treibt es mit seinem Geister-
spiel nur manchmal zu bunt 
(oder schwarz) – etwa dann, 
wenn Lucia der Geist einer 

Frau erscheint, die von ihrem 
Geliebten aus Eifersucht er-
stochen worden sein soll, und 
dann tatsächlich surreal und 
albtraumhaft ein untotes Mäd-
chen aus dem Bühnenboden 
steigt. Abgesehen von derlei 
Ablenkungen (die ungewollt 
komisch geraten können) er-
weist sich die Regie Dietrich 
Hilsdorfs als anspruchsvoll, 
bildmächtig und spannend. 
Hila Fahima liefert eine 
stimmlich wie spielerisch fa-
cettenreiche und sensationelle 
Lucia ab. Carlos Cardoso ist 
ihr ein ebenbürtiger Edgardo. 
Ivan Krutikov als Enrico und 
Dmitry Ivanchey als Arturo 
überzeugen zwar musikalisch, 
aber wirken bisweilen etwas 
unbeweglich.

Giuseppe Finzi steht am Pult 
der Essener Philharmoniker 
und verleiht den vertrauten 
Melodien aus Donizettis Parti-
tur Vielschichtigkeit und Ver-
ve. Nicht nur der Einsatz der 
selten gespielten Glasharmo-
nika macht diesen Opernabend 
lohnenswert. 

Frank Stein
Termine: 9.2., 26.2., 4.3. und 
24.3.2022

Baurzhan Anderzhanov (Raimondo Bidebent), Hila Fahima (Lucia Ashton), Opernchor des Aalto-Theaters
Foto: Matthias Jung

In eigener Sache
Bald liegen zwei Jahre Aus-
nahmesituation für die Ge-
sellschaft, für die Kultur und 
auch für uns hinter uns. Wir 
möchten diese Zäsur nun 
positiv nutzen und uns auf 
die grundlegende Idee der 
Theatergemeinde besinnen: 
Menschen an die Kultur 
heranzuführen und zu ver-
mitteln. Wir stellen in Ruhe 
Überlegungen an, was wir 
als Theatergemeinde bieten 
können, sollen und wollen. 
Und dazu benötigen wir Ihre 
Unterstützung! 
•	Welche Ideen für oder Wün-

sche an die Theatergemein-
de haben Sie?

•	Was fehlt Ihnen in unserem 
Angebot? 

Schreiben Sie uns, was Sie 
sich von der Theaterge-
meinde wünschen, wenn die 
Pandemie endlich vorüber ist 
(gerne auch per E-Mail).
Wir suchen aber auch Men-
schen, die Interesse haben 
uns bei der Umsetzung die-
ser Ideen zu helfen. Viel-
leicht haben Sie besondere 
Fähigkeiten in den Bereichen 
Organisation,	 Grafik,	 Marke-
ting? Oder Sie wären bereit, 
andere Menschen bei ihrem 
Theaterbesuch zu begleiten?
Wer Interesse hat, kann 
sich bitte bei uns in der Ge-
schäftsstelle melden.
Wir	 sind	 offen,	 seien	 Sie	 es	
auch! 

Oper, anspruchsvoll und sensationell
Lucia di Lammermoor im Aalto-Theater



Drei Opern, jede eine in sich 
geschlossene Geschichte, in 
Summe das Ergebnis der kon-
genialen Idee Giacomo Puc-
cinis, ein tragisches, ein lyri-
sches und ein komisches Stück 
an einem Abend zu zeigen: „Il 
Trittico“ („Das Tripty-
chon“) lautet der Titel 
des Zyklus‘, der sich aus 
drei Einaktern zusam-
mensetzt und aus drei 
unterschiedlichen Pers-
pektiven Liebe, Sterben 
und Nöte der sogenann-
ten „kleinen Leute“ be-
leuchtet.  
„Il Tabarro“ („Der 
Mantel“) bildet den 
tragischen ersten Teil 
und erzählt die düstere 
Geschichte des Pari-
ser Schiffers Michele 
und seiner Frau Gior-
getta, ein inzwischen 
unglücklich verheira-
tetes Ehepaar, das sich 
über den frühen Tod 
seines einzigen Kindes 
auseinandergelebt hat. 
Während Giorgetta eine 
leidenschaftliche Affäre 
mit Luigi, einem Mitarbeiter 
ihres Mannes, begonnen hat, 
möchte Michele seiner Ehe 
eine zweite Chance geben. 
Als Michele jedoch entdeckt, 
dass Giorgetta ihn mit Luigi 
betrügt, entwickelt sich das 
Eifersuchtsdrama zu einem 
Kriminalfall – mit Micheles 
Mantel als Beweisstück. 
In „Suor Angelica“ („Schwes-
ter Angelica“), dem lyrischen 
zweiten Teil, geht es um die 
Verklärung einer Nonne. An-
gelica und ihre Mitschwes-
tern gehen unter dem stren-
gen Regime der Äbtissin und 
Schwester Eiferin einem von 
Gehorsam und Entbehrung be-
stimmten Alltag in einem ita-
lienischen Kloster nach. Früh 
wird klar, dass Angelica eine 
Außenseiterin ist, die schon 
lange keinen Kontakt mehr 
zu ihrer Familie pflegt, wobei 
über die Umstände anfangs 
wenig bekannt ist. Als eine 
prächtige Kutsche vor dem 
Kloster haltmacht und hohen 

Besuch ankündigt, wird Ange-
lica von ihrer Vergangenheit 
eingeholt. Nach einem klären-
den Gespräch mit der Fürstin, 
die sich als ihre Tante heraus-
stellt und keine guten Nach-
richten überbringen kommt, 

ist Angelica das Leben im 
Diesseits nicht mehr möglich. 
Unter den drei Einaktern 
nimmt „Gianni Schicchi“ als 
einzig komische Oper eine be-
sondere Stellung ein. Gianni 
Schicchi ist der Name eines 
listig-durchtriebenen Empor-
kömmlings aus Florenz, der 
nach dem Tod des reichen Bu-
oso Donati von dessen heuch-
lerischen Familie um Rat ge-
beten wird, weil sie (zu Recht) 
befürchtet, bei der Verteilung 
des Erbes leer auszugehen. 
Gianni ersinnt einen natürlich 
nicht uneigennützigen Plan, 
in dem er sich selbst als der 
sterbenskranke Buoso ausgibt 
und dem völlig ahnungslosen 
Notar ein neues Testament 
diktiert – in dem er sich, das 
heißt Gianni, großzügig be-
denkt. Die Verwandtschaft 
tobt vor Wut, Gianni wird für 
seine Schelmerei in die Hölle 
geworfen und das Publikum 
bekommt ein fulminantes Fi-
nale geboten. 

Die Inszenierung von Roland 
Schwab zeigt spektakuläre 
Bilder und schafft es, die se-
paraten und doch komplemen-
tären Einakter in Bezug zu 
setzen. Das verbindende Ele-
ment ist eine groß angelegte 

Wasserlandschaft, in der sich 
insbesondere in den ersten 
beiden Stücken lebensnahe 
und ausdrucksstarke Charak-
terstudien und Beziehungs-
diagramme entfalten: Im „Ta-
barro“ steht das Wasserbecken 
für die Pariser Seine, in der 
Michele und Giorgetta mit ih-
rem Kahn vor Anker liegen; 
die Szenerie wird von einem 
schmalen Lichtbogen mal tag-
hell, mal blutrot entsprechend 
der Stimmung ausgeleuchtet. 
In „Suor Angelica“ steht das 
Wasserbecken für den Klos-
terbrunnen und wird von ei-
nem ausgedehnten Vorhang 
eingerahmt, der die Intimität 
des Ordenslebens suggeriert 
und schon einen Hinweis auf 
Angelicas Übergang ins Jen-
seits gibt. Weil „Gianni Schic-
chi“ auch inhaltlichen einen 
Stilbruch bedeutet, wird das 
Wasserbecken nach der Pau-
se überbrückt und bildet den 
trockenen Boden für das Haus 
des Buoso Donati, indem sich 

Beklemmend, bewegend, beschwingend 
„Il Trittico“ am Aalto-Musiktheater in Essen

das Donnerwetter um dessen 
Testamentsvollstreckung er-
eignet.
Drei Opern gehen mit einem 
großen Ensemble einher, des-
sen Leistung am Ende des 
Abends mit ebenso großem 

Beifall goutiert 
wird. Im „Tabar-
ro“ nehmen sich 
Heike Trinsinger 
als Michele und 
Annemarie Kre-
mer als Giorgetta 
zwar etwas Zeit 
zum Einsingen, 
bestechen aber 
zum Ende hin mit 
spürbar expres-
siven Auftritten. 
Jessica Muirhead 
ist mit ihrem glü-
henden Spiel und 
präzisem Sopran 
eine exzellen-
te Besetzung für 
die Hauptrolle in 
„Suor Angelica“. 
Und im „Gianni 
Schicchi“ führt 
ein inzwischen 
zu Hochformen 

aufgelaufener Heiko Trinsin-
ger ein amüsant aufgelegtes 
und sauber aufeinander abge-
stimmtes Ensemble an. Das 
Publikum wird mit, im besten 
Sinne, gemischten Gefühlen 
entlassen – beklommen, be-
wegt und beschwingt. 

Frank Stein
 

Termine: 5.2., 13.2., 2.3., 
20.3., 31.3., 24.4., 15.6.2022

Aus „Gianni Schicchi“ (v.l.):
Liliana de Sousa (La Ciesca), Christina Clark (Nella), Marie-Helen Joël (Zita), 

Heiko Trinsinger (Gianni Schicchi)                                                               Foto: Matthias Jung
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 Wie schafft man es, junge 
Menschen für ein klassisches 
Theaterstück zu interessieren, 
das als Ideendrama vor rund 
250 Jahren geschrieben wurde 
und von einem Konflikt zwi-
schen Christen, Muslimen und 
einem Juden zur Zeit des Drit-
ten Kreuzzuges (1195 n. Chr.) 
handelt? 

Der Regisseur Karsten Dah-
lem und eine Schauspieler-
gruppe des Essener Theaters 
stellen sich dieser Aufgabe, 
indem sie Lessings Drama in 
die Jetztzeit verlagern. Der 
militärischen Dauerkonflikt im 
Nahen Osten bildet mit Sire-
nen, Raketeneinschlägen und 
tieffliegenden Jagdbombern 
die bis an die Schmerzgrenze 
gehende akustische Kulisse der 
andauernden Geschichte von 
religiös motivierter Eroberung 
und Vertreibung. 

Die in einem Kreis sitzenden 
Schauspieler diskutieren zu-
nächst das Thema untereinan-
der und sprechen im Anschluss 
Textpassagen aus dem Nathan, 
um in ihre Rollen zu schlüpfen. 
In einem hochdramatischen 
Einstieg schildert Recha, die 
adoptierte Tochter Nathans, 
ihre wundersame Rettung vor 

dem Verbrennungstod durch 
einen christlichen Tempelritter. 
Seine Intervention als herab-
schwebender Schutzengel wird 
auf der Bühne nachgespielt 
und mit dem Lied „Angels“ 
von Robbie Williams gefühl-

voll unterlegt. Die unmögliche 
Liebe des christlichen Kreuz-
ritters zu einem vermeintlich 
jüdischen Mädchen bildet den 
für Jugendliche nachvollzieh-
baren roten Faden, an dem sich 
die Inszenierung orientiert. 

Dahinter tritt die Ausleuch-
tung des komplexen Macht- 
und Beziehungsgeflechts zwi-
schen Patriarchen, Sultan und 

Tempelritter sowie dem rei-
chen Juden Nathan zurück. Der 
Verzicht auf jedwede Kostü-
me macht es dem vorwiegend 
jugendlichen Publikum nicht 
leicht, der Handlung des Stü-
ckes zu folgen, zumal einige 

Rollen, wie z.B. die des Nathan 
gegengeschlechtlich oder dop-
pelt besetzt sind. Dass der Jude 
das christliche Waisenkind aus 
reiner Menschen- und Nächs-
tenliebe annimmt und dadurch 
tragischerweise in schwere 
Konflikte mit den örtlichen 
Autoritäten gerät, ist in der auf 
neunzig Minuten reduzierten 
Fassung des Dramas nur be-

dingt nachvollziehbar. 
Die bekannte Ringparabel, 

mit der Nathan die Frage des 
Sultans nach der richtigen 
Religion zu beantworten ver-
sucht, wird als zentraler Mo-
nolog leider durch fragwürdi-
ge Video- und Lichteffekte in 
ihrer Wirkung geschwächt.

Der über eine Kreidezeich-
nung geführte genealogische 
Nachweis der geschwisterli-
chen Verwandtschaft von Re-
cha und Tempelritter ist quasi 
das Happy End des Dramas, 
welches jedoch in der Schluss-
szene nicht übernommen wird. 

Hauptadressaten der Insze-
nierung sind Oberstufenschü-
lerinnen und -schüler im Fach 

Deutsch, die sich im Abitur 
22 möglichweise mit einer 
Aufgabe zur Pflichtlektüre 

„Nathan“ schriftlich ausein-
andersetzen müssen. Ob diese 

stürmisch-rasante Inszenie-
rung dazu beiträgt, ihnen Les-
sings „dramatisches Gedicht“ 

und seine Relevanz für die 
Gegenwart näher zu bringen, 
können nur die Schülerinnen 

und Schüler selbst beurteilen.                       
Karl Wilms 

Termine: 9.2., 10.2., 26.2., 
9.3., 17.3., 18.3., 28.3., 
29.3. 2022

Alexey Ekimov (Ein junger Tempelherr), Sven Seeburg (Sittah), Ines 
Krug (Nathan), Luzie Juckenburg (Recha)        Foto: Martin Kaufhold

Lessings „Nathan der Weise“ im Zeitraffer
in die Jetztzeit verlagert in der Casa

Er ist wieder da! 
Hausmeister Krauses Auferstehung im Theater im Rathaus

Da ist er wieder, schon lange 
vom Bildschirm verschwun-
den, steht Tom Gerhardt als 
Hausmeister Krause auf der 
Bühne. Fast alle bekannten 
Figuren sind mit dabei, Da-
ckel Bodo allerdings nur auf 
einer Art Altar in der Urne. 
Seinen grauen Kittel hat Krau-
se abgelegt, nicht aber seine 
Lebenseinstellung nach oben 
servil buckeln und nach unten 
treten. Dies erfährt besonders 
sein Freund Herbert und die 
polnische Putzfrau Mariellka. 
Ausgehend von seinem Plan, 
mit Hilfe Herberts dem bis-
herigen Präsidenten Karl den 
Vorsitz zu entreißen, entwi-
ckelt sich ein Chaos von Miss-
verständnissen, Eifersucht und 
Mordphantasie. Die Sitzung 

findet in Krauses Wohnung 
statt und er hat umfangreiche 
kulinarische Vorbereitungen 
getroffen, die seine Frau als 
Überraschung für ihren 20. 
Hochzeitstag interpretiert. 
Der Plan geht natürlich schief, 
er wird sogar zum Napfwart 
degradiert. Überdies ist seine 
Frau wieder einmal tief ent-
täuscht, zumal sie sich sogar 
in ihr altes Hochzeitskleid ge-
zwängt hat und verlässt ihn. 
Krause kommandiert nun die 
Putzfrau Mariellka herbei, 
die ihm bei dem neuerlichen 
Plan, seine Frau über die Ei-
fersuchtsschiene zurück zu 
gewinnen, helfen soll...
Tom Gerhard schlüpft mit 
Spaß in die von ihm erfun-
dene Paraderolle und auch 

Stephan Bieker, Tom Gerhardt          Foto: Dennis Haentzschel

Termine: 3., 4., 5., 7., 8., 9.,12.,13. Februar 2022

seine Mitspieler sind mit Ver-
ve dabei. Alles in allem gute 
eineinhalb Stunden unterhalt-
samer teils deftigen Humors, 
der vom Premierenpublikum 

blendend und mit stehendem 
Applaus aufgenommen wur-
de.            Hans-Bernd Schleiffer



Packendes Requiem
MiR Dance Company übersetzt Mozarts Musik athletisch in Bewegung

1. Tag: Anreise über Warburg  
mit geführtem Rundgang „Auf 
den Spuren der Hanse“ in War-
burg mit anschließender Frei-

zeit. Nach Hotelbezug in Bad 
Hersfeld gibt es ein Abendes-
sen im ausgewählten Restau-
rant. Am Abend sehen Sie in 
den Festspielen „Der Club der 
toten Dichter“.
2. Tag: Bei einem Stadtrund-
gang erfahren Sie Wissenswer-
tes zur Geschichte der Kur- und 
Festspielstadt und lassen sich 
von ihrem Facettenreichtum 
überraschen. Unterhaltsam 
und kompetent werden Ihnen 
die Sehenswürdigkeiten Bad 
Hersfelds sowie Geschichte 
und Ge-
sch ich-
ten aus 
ü b e r 
1 2 7 5 
J a h r e n 
Stadtge-
schehen nähergebracht. Nach 

einer Mittagspause erleben Sie 
eine Backstage-Führung unter 
und hinter die Bühne der Stifts-
ruine. Diese Perspektive ist ein 
einmaliges Erlebnis, das Sie in 
der folgenden Freizeit verarbei-
ten können. Nach dem gemein-
samen Abendessen sehen Sie 
das Musical „Goethe“.
3. Tag: Wir verlassen Bad 
Hersfeld und fahren nach 
Wetzlar und folgen in der Re-
alität weiter Goethes Spuren 
mit einer Stadtführung. Danach 

haben Sie Zeit zur freien Ver-
fügung bis wir uns den Dom 
zu Wetzlar, eines der interes-
santesten Kirchenbauwerke 
Deutschlands, mit einer sach-
kundigen Führung zeigen las-
sen.
Danach erfolgt die Rückfahrt 
nach Essen.
Leistungen:
•	 Busfahrt ab/bis Essen

•	 2 Übernachtungen mit Früh-
stück im B & F Hotel am 
Neumarkt, Bad Hersfeld 

•	 2  Abendessen in ausge-
wählten Restaurants 

•	 Stadtrundgang „Auf den 
Spuren der Hanse“ in War-
burg 

•	 Stadtrundgang Bad Hersfeld 
•	 Backstage-Führung Bad 

Hersfelder Festspiele 
•	 Stadtführung „Auf Goethes 

Spuren“ in Wetzlar 
•	 Führung im Wetzlarer Dom 
•	 Festspielkarten für „Der Club 

der toten Dichter“und „GOE-
THE!“ 

•	 Covid-19-Versicherungs-
schutz der Allianz-Versiche-
rung 

•	 Audioguide für die Führun-
gen 

•	 Kurtaxe 
Die Reise wird als 2G+ Reise 
durchgeführt, (2x geimpft, 
genesen, geboostert), wer 
nicht geboostert ist musse 
tägliche einen negativen Co-
ronatest vorlegen.
Preis p.P. im DZ 
619,- € ab 20 bzw.
595,- € ab 25 zahlenden Gästen
EZ-Zuschlag 40,- €

Bad Hersfelder Festspiele    13.08.2022 – 15.08.2022 Museum Folkwang Essen
Renoir, Monet, Gauguin 
- Bilder einer fließenden 
Welt 
Diese Ausstellung stellt den 
Auftakt zum Jubiläumsjahr 
des Folkwangmuseums dar.
Die bedeutende Sammlung 
spätimpressionistischer Wer-
ke aus dem Museum Folk-
wang tritt in Dialog mit der 
Sammlung Kojiro Matsukatas 
aus den Beständen des Nati-
onal Museum of Western Art 
in Tokio. Zum ersten Mal seit 
den 1950er-Jahren werden 
Hauptwerke aus der Samm-
lung des japanischen Muse-
ums in einem größeren Um-
fang in Europa zu sehen sein.
Wir bieten Ihnen Eintritt und 
eine exklusive Führung aus 
einer Hand an. 
Termine:
Sa. 12.3.2022 um 14.00 Uhr
Sa. 19.3.2022 um 16.00 Uhr
So. 20.3.2022 um 11.00 Uhr

Preis für Eintritt und Führung
19,50 € für Abonnenten d. TG
22,00 € für Gäste

Ausführliche Informationen erhalten Sie über die Geschäftsstelle.

©  Hubertus Rösel

©Tourist-Information Wetzlar  
Peter-Jörg Albrecht

© Bad Hersfeld

Yu-Chi Chen (M), Alessio Monforte (Schicksal)           Foto: Bettina Stöß

Kurz vor seinem Tode kompo-
nierte Mozart 1791 ein ergrei-
fendes Requiem als Auftrags-
arbeit. Er konnte es aber nur 
zu zwei Drittel fertigstellen. 
Seine Witwe Constanze ließ 
das Werk von zwei Schülern 
Mozarts, Eybler und Süßmayr, 
beenden.
Das MiR bringt dieses Re-
quiem mit der MiR Dance 
Company zur Aufführung. 
Getanzt wird über dem Or-
chestergraben, Orchester mit 
Solistinnen und Solisten und 
dann der Chor staffeln sich 
bis in die Hinterbühne. Im 
vorderen Bühnenbereich teilt 
eine Lichtlinie Diesseits vom 
Jenseits. Beim Überschreiten 
werden Tänzerinnen und Tän-
zer auf der düster gehaltenen 
Bühne in grelles Licht ge-
rückt. Immer wieder schaffen 
Nebelschwaden eine sphäri-
sche Atmosphäre.

Im Zentrum der Darstellung 
steht die letzte Reise von M., 
der nicht unbedingt für Mozart 
sondern für den Menschen all-
gemein stehen kann. Er trifft 
auf das Schicksal im dick wat-
tierten Anzug, der wohl die 
Summe der Erfahrungen von 
M. enthält. Während der Mu-
sik treten M. und das Schick-
sal in Wechselwirkungen, 
die immer vertrauter werden, 
bis am Ende des Lebens das 
Schicksal quasi nackt im haut-
engen Anzug steht und M. alle 
Erfahrungen gemacht hat. 
Die Tänzerinnen und Tänzer 
arbeiten sich alle an, auf und 
in großen Halbkugeln ab. Ste-
hen sie für unsere wankende 
Welt, auf der sich die Mensch-
heit halten will?
Guiseppe Spota lässt sich bei 
Choreografie und Ausstattung 
vom Totenkult anderer Kul-
turen inspirieren, z. B. bei 

dem der Verstorbene in einer 
fröhlichen Prozession ins Jen-
seits begleitet wird. Die zum 
großen Teil aus Stroh beste-
henden Kostüme erzeugen al-
lerdings starke die Musik stö-
rende Geräusche, werden aber 
später abgelegt.
Die Dance Company, die neue 
Philharmonie Westfalen und 

der Chor erbringen eine tolle 
Leistung.
Auch die Choreografie nach 
der Pause „The Lost Ones“ 
setzt sich mit Verlust und 
Trauer auseinander.
Das Publikum belohnte die 
Mitwirkenden am Ende des 
Abends mit langem, kräftigem 
Beifall.       Hans-Bernd Schleiffer



Wenn Sie einmal auf einer 
Theaterbühne stehen wollen, 
den „Brettern, die die Welt 
bedeuten“ (Friedrich Schil-
ler), dann haben Sie mit dem 
Besuch des Stücks „AufRuhr“ 
die seltene Chance dazu. Das 
Publikum sitzt, situationsbe-
dingt mit Abstand, auf Dreh-
hockern in dem bis in den 
hinteren Teil freigegebenen 
Bühnenraum. An den Stirn-
seiten und zwischen den beid-
seitig platzierten Zuschauern 
spielen die Akteure engagiert, 
dramatisch sich verausgabend 
und manchmal fast artistisch. 
Auf den die Raumbühne ein-
fassenden Projektionstafeln 

laufen Sequenzen fiktiver 
Außenaufnahmen sowie die 
Stellungnahmen der jungen 
Aktivisten und Aktivistinnen. 
Durch die Nähe zu den Ak-
teuren auf der Bühne, durch 
Livevideos und direkte An-
sprache kann sich das Publi-
kum als Teil des Geschehens 
fühlen. 

Die dargestellte „Welt“ 
teilt sich in zwei Sphären, die 
kleine Welt mit dem Stadter-
neuerungsprojekt Essen 5.0 
und die große Welt mit den 
Themen Finanzkapitalismus, 
soziale Spaltung, fehlende 
Partizipation und Klimakri-

se. Regisseur Volker Lösch 
stellt den Wachstumsgedan-
ken infrage und verknüpft das 
fiktive Bauprojekt Essen 5.0 
(offensichtlich angelehnt an 
das Bauprojekt „Essen 51“ 
im früheren Kruppgürtel) mit 
globalen Wachstumsdogmen 
und seiner Forderung nach 
Systemveränderung. 

In bekannter Schwarz-
Weiß-Malerei gilt der ganze 
Essener Norden als Sanie-
rungsfall, nur durch großflä-
chigen Gebäudeabriss und 
ein privatwirtschaftliches In-
vestitionsprogramm in Form 
einer neuen Stadt zu bewälti-
gen. Im Süden Essens leben 

demnach die privilegierten, 
gut vernetzten Entscheider, 
so wie die einflussreiche Bau-
unternehmerin Haussmann 
(Laura Sundermann) und ihre 
Tochter Lena (Trixi Strobel), 
die sich aber mit Kopien der 
Baupläne auf die Seite der 
Widerständler stellt. Der ehe-
malige Bergmann Grube (!) 
(Jan Pröhl), die prekär le-
bende Deutsch-Kurdin Adi-
le (Anna Bardavelidze), der 
Blogger und Hacker Dimitrij 
(Dennis Bodenbinder) leben 
natürlich im Norden, so das 
arg schematisierende Bild, 
das uns Volker Lösch zeich-

net. Zwischen die Fronten der 
„Schlacht um Altendorf“ gera-
ten der SPD-Oberbürgermeis-
ter Kühn (Stefan Migge) und 
die die Räumung des Essener 
Nordens exekutierende Poli-
zei und Feuerwehr (stellver-
tretend Philipp Noack). 

Es kommt bei der Räumung 
des Wohnungsbestands zum 
Widerstand der Bewohner, 
zum AUFRUHR und schließ-
lich zur „Schlacht um Alten-
dorf“. Die gerechte Sache 
muss siegen, die Bewohner 
des Nordens gewinnen mit 
Geschick und Kampfeskraft, 
der Oberbürgermeister scheut 
vor dem letzten Mittel, der 

Erteilung des 
Schießbefehls, 
zurück und wird 
vom Polizis-
ten erschossen. 
Die Investorin 
van Velt (Ja-
nina Sachau) 
entwickelt sich 
beängs t igend 
zynisch zur ge-
w i s s e n l o s e n 
„Heuschrecke“, 
zum „diaboli-
schen Medi-
um“ (Niklas 
L u h m a n n ) . 
Komplett dun-
kel gewandet 
entfremdet sie 
sich der Aufga-
be Essen 5.0, 
pfeift auf die In-
vestorengelder 

und zieht weiter auf der Suche 
nach dem nächsten Spekula-
tionsobjekt, egal ob in Dubai 
oder Südamerika. Wie eine 
Kaskadeurin im Zirkus springt 
sie über die Bühne, dem Poli-
zisten auf die Schulter, eine 
beeindruckende schauspieleri-
sche Leistung. 

Lösch und die Co-Auto-
ren (Christine Lang und Ulf 
Schmidt) lassen es dabei nicht 
bewenden. Im Schlussteil der 
Aufführung wird ein großer 
Bogen vom gescheiterten In-
vestorenmodell Essen 5.0 zur 
gesellschaftlichen Utopie ge-
spannt, nach der Devise „Der 

wahre Realist ist der Visionär“. 
Die jungen Aktivist*innen (lt. 
Schreibweise im Programm-
heft) entfalten ihr angestrebtes 
Klima-, Gesellschafts- und 
Partizipationsmodell in Vi-
deoeinspielungen. Im Stück 
rufen sie zur Enteignung der 
Wohnungskonzerne („Woh-
nen ist keine Ware“), zum 
Widerstand gegen den weite-
ren Braunkohletagebau („Die 
1.5-Grad-Grenze verläuft vor 
Lützerath“) und angelehnt 
an den Ruhrkampf 1920 und 
an die Pariser Kommune, die 
„autonome Republik Ruhr“ 
aus. Ob diese moralischen 
Appelle an das Publikum 
überzeugen, muss der mündi-
ge Zuschauer selbst entschei-
den. Informativ und spannend 
bleiben die Exkurse in den 
Essener Stadtraum, wie zum 
Steeler Wasserturm, dem 
Ort, an dem Angehörige der 
Reichswehr gegen Truppen 
der roten Ruhrarmee kämpf-
ten, und zum Gedenkstein, der 
für die Opfer bei den Reichs-
wehrtruppen, aber nicht für 
die Opfer in der Arbeiterschaft 
steht. 

Nach gut drei Stunden 
Spielzeit (mit zwei Pausen) 
überwiegend langanhalten-
der Beifall, sicherlich für die 
schauspielerische Leistung 
und die gewählten technischen 
Stil- und Formelemente auf 
der Raumbühne. Bei einigen 
ist aber auch eine Zurückhal-
tung spürbar; eventuell hat die 
inhaltlich-konzeptionelle Aus-
richtung der Utopie dabei eine 
Rolle gespielt. „AufRuhr“ ist 
ein Stück politischen Thea-
ters, dem eine Fokussierung 
auf nur ein zentrales Anliegen 
und ein größeres Maß an the-
matischer Verfremdung zum 
Zweck einer aktiven und kri-
tischen Auseinandersetzung 
des Publikums mit dem Stoff 
gutgetan hätte.

Rainer Hogrebe

Termine: 9.2., 10.2., 26.2., 
27.2., 17.3., 18.3.2022

Anna Bardavelidze, Jan Pröhl, Dennis Bodenbinder, Trixi Strobel
Foto: Birgit Hupfeld

Das Theater als moralische Instanz? 
Volker Löschs „AufRuhr“ als Uraufführung im Essener Grillo 



Bereits mit seiner ersten 
Produktion „Freunde der itali-
enischen Oper“ im Jahre 1996 
hat sich das „Theater Freu-
denhaus“ überregional einen 
Namen gemacht und quasi 
„über Nacht“ ein neues Gen-
re etabliert: die Ruhrgebiets-
komödie. Aber nicht nur mit 
der „Oper“ und ihren diver-
sen Nachfolgeproduktionen 
zeigt das Theater Freudenhaus 

das Leben im Revier. Dabei 
wird nicht nur humorvoll auf 
die Eigenarten der Menschen 
geschaut, sondern auch ernst-
hafte Probleme zur Sprache 
gebracht. Vor allem mit dem 
neuesten Stück „Ab durch die 
Mitte – Die Nacht der lachen-
den Toten“ werden mit einem 
Augenzwinkern die Probleme 
in Steele mit rechten Gruppie-
rungen thematisiert. In dem 
Stück tauchen während ei-
nes Theaterpremierenabends 
plötzlich Zombies in den Stra-
ßen des Stadtteils auf. Zom-
bies? Das Ensemble und die 
stadtteilbekannten Ehrengäste 
wissen nicht, wie sie darauf 
zu reagieren haben? Ignorie-
ren oder die Untoten anspre-
chen? Es wird über politische 
Korrektheit, klare Haltung 
und nötige Handlungen dis-
kutiert und gestritten. Wie 
für das Theater Freudenhaus 
üblich wird das Publikum mit 
den Waffen des Humors zur 
Auseinandersetzung heraus-
gefordert. Dass das sehr gut 
funktioniert, merkte man im 
November vergangenen Jah-

res bei einer Diskussionsrun-
de im Anschluss an eine Vor-
stellung. Der Kulturdezernent 
Muchtar Al Ghusain, der ehe-
malige Bürgermeister Franz-
Josef Britz und der Regisseur 
der Stückes Tobias Dömer 
betonten die Wichtigkeit, sich 
auch auf diesem Weg mit den 
rechten Bewegungen ausein-
anderzusetzen. Vor allem der 
Kulturdezernent äußerte die 

Idee, bei Schülern mit dem 
Besuch des Stückes ein Prob-
lembewusstsein zu wecken. 

Aber auch die anderen Ei-
genproduktionen wie die Ko-
produktion mit dem Schau-
spiel Essen „Der Ruhrfaust“ 
oder „Gretchen 89ff.“ bieten 
heimatverbundene, gute Un-
terhaltung auf hohem schau-
spielerischen Niveau. Darüber 
hinaus bietet das Theater auch 
Spielmöglichkeit für zahlrei-
che freie Theaterensembles. 
Im Kulturzentrum Grend wird 
ein vielfältiges Weiterbil-
dungsprogramm angeboten. 
Ein gemütliche Kneipe bietet 
vor, während der Pausen und 
nach Vorstellungen die Mög-
lichkeit sitzen zu bleiben.

Sigrid Riemer

„Die Mutter aller Ruhrgebietskomödien“
Das Theater Freudenhaus im Kulturzentrum Grend

Gleich zu Beginn des neuen 
Jahres hat eine Neuinszenie-
rung von Purcells (einzig wah-
rer) Oper „Dido & Aeneas“ in 
Essen Premiere gefeiert. Auch 
wenn dieses Meisterwerk 
der englischen Barockmusik 
in dieser Spielzeit leider nur 
noch einmal im Aalto-Theater 

zu sehen sein wird, lohnt ein 
Rückblick auf die Produkti-
on – in der Hoffnung, dass sie 
es in der nächsten Spielzeit in 
die Wiederaufnahme schaffen 
möge.

Dido und Aeneas sind tragi-
sche Figuren: Die verwitwete 
Königin von Karthago hat sich 
in den geflüchteten Prinzen 
aus Troja verliebt, der sie je-
doch – von einer bösen Zau-
berin getäuscht – verlässt, um 
in Italien seiner göttlichen Be-
stimmung als Stammvater der 
Römer nachzukommen. Die 
von Aeneas verstoßene Dido 
kann nicht anders als sich in 
ihrer tiefen Trauer das Leben 
zu nehmen.

Für Inszenierung und Büh-
ne zeichnet sich Ben Bauer 
verantwortlich, der das Stück 
gleichzeitig reduziert und äs-
thetisch umgesetzt hat. Der 
permanent aschene Bühnen-
boden wird von einem mono-
chromen Hintergrund beglei-
tet, der von Szene zu Szene 
Licht und Farbe wechselt. Die 
Choristen – in ihren auffällig 
tragenden Rollen als Gefolgs-
leute der Dido, Gehilfen der 
Zauberin und Matrosen des 
Aeneas – begleiten die Hand-

lung als kontinuierliches In-
ventar mit einer elegant ein-
studierten Choreografie, sind 
also gleichsam Statisten und 
Tanzensemble. 

Jessica Muirheads samtener 
Sopran passt zu Purcells pu-
ristischer und doch effektvol-
ler Musik; ihre Dido changiert 

fließend zwischen majestä-
tisch und verwundbar. Tobias 
Greenhalgh in der Rolle des 
neben Dido etwas kleiner di-
mensionierten Aeneas‘ gelingt 
es, mit seinem durchsetzungs-
starken Tenor und expressiven 
Auftritt merklich Akzente zu 
setzen. Bettina Ranchs poin-
tierten Auftritte als böse Zau-
berin machen sie zur perfekten 
Ergänzung in der Besetzung. 
Und der Chor besticht mit sei-
ner Klangkraft ebenso wie mit 
seinem facettenreichen Spiel 
und engagierten Tanz.

Die musikalische Leitung 
hat Andrea Sanguineti, der 
vom Cembalo aus dirigierend 
die Essener Philharmoniker 
in ein zart aufspielendes Ba-
rockorchester verwandelt, das 
bei aller Sensibilität nicht an 
Schneid vermissen lässt. In 
Summe sind diese Teile mehr 
als „nur“ Oper und ergeben 
in rund einer Stunde Spielzeit 
eine durchweg überzeugende 
Melange aus Musik-Theater, 
Tanz- und Chormusik. 

Frank Stein

Letzter Termin: 11.2.2022

Bettina Ranch (Zauberin), Tobias Greenhalgh (Aeneas), 
Jessica Muirhead (Dido)                  Foto: Bettina Stöß

Mehr als „nur“ Oper
Purcells „Dido & Aeneas“ am Aalto-Musiktheater


