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Münster hat mit Mirko Roschkowski einen seine Partie anstandslos bewäl-
tigenden Max: Ohne Forcieren, ohne Gewalt lässt er seinen Tenor leuchten, 
steigert den Verzweiflungston in der Arie, bringt für die Wolfsschlucht den 
panischen Unterton in der Deklamation mit. Sara Rossi Daldoss ist eine 
sehr innig singende Agathe, bei der man manchmal Sorge um die Stütze und 
den klanglichen Kern der Stimme hat. Ihre zweite Arie nimmt sie weniger 
vom Legato her, bildet die Töne separiert, um sie mit verschiedenen Farben 
zu gestalten. Auch wenn so der große Bogen sehr fragil gespannt wird: Der 
Ausdruck überzeugt. Eva Bauchmüller als Ännchen gewinnt nach manch’ 
leichtgewichtigem Ton an Format, singt nach der Pause mit tadelloser Diktion 
und einem feinen, aber substanzreichen Klang.

Plamen Hidjov ist als Kuno von Statur und Stimme ein würdiger älterer 
Herr; Sebastian Campione spricht als Samiel die – ansonsten bis zur Unkennt-
lichkeit zusammengestrichenen – Dialoge ohne „teuflische“ Plattitüde; als 
Eremit ist er weniger ein balsamisch strömender als ein schneidend präsenter 
Bass. Der Opernchor und Extrachor des Theaters Münster – Inna Batyuk hat 
ihn einstudiert – glänzt in der Eröffnung, fällt aber ausgerechnet im Jägerchor 
auseinander, weil die Sänger über die ganze Breite verteilt auf der Drehbühne 
marschieren müssen. Auch das ein Bild, das keinen Bedeutungs-Zusammen-
hang konstituiert – ebenso wie der finale Moment, als Kaspars Leiche in Brand 
gesetzt wird und als flackerndes Feuer auf dunkler Bühne die Oper abschließt.

„Zeigt eine sich gewogen, so wird sie ausgesogen“
Der Vampyr von Heinrich Marschner treibt in der kritischen Edition von 
Egon Voss im Theater Koblenz sein Unwesen

Da schleicht einer um die Häuser, sucht sich die schönsten Bräute aus. „Zeigt 
eine sich gewogen, so wird sie ausgesogen“. Solche Sätze im Libretto von 
Wilhelm August Wohlbrück zu Heinrich Marschners großer romantischer 
Oper Der Vampyr haben mindestens so viel Parodie-Potenzial wie Wagners 
Stabreime. In der Tat musste sich der Komponist als Mitglied der bieder-
meierlichen Spaß-Gesellschaft „Tunnel an der Pleiße“ in Leipzig einiges an 
ironischen Bemerkungen gefallen lassen. Und in Würzburg wurde sogar mit 
„Staberl, der Vampyr“ eine „lustige Person“ des Wiener Volkstheaters in den 

üblen Blutsauger verwandelt. Des Unheimlichen entledigt man sich eben, 
indem man es ironisiert.

Wäre es doch nur in Koblenz dabei geblieben. Die Premiere von Heinrich 
Marschners einstiger Erfolgsoper (6. Mai 2017) beginnt mit einem Tänzchen 
der „Hexen und Geister“, bei dem der Zuschauer noch nicht ganz schlüssig 
ist, ob die Choreografie von Catharina Lühr ein gespielter Witz oder eine 
ironische Spuknummer ist. Als dann Janthe, das erste Opfer des bissigen 
Grafen, wie eine Tragödin der Biedermeierzeit auf die Bühne stürzt und mit 
ihrem Häubchen im Haar vor dem stattlichen düsteren Mann niedersinkt, ist 
man sich sicher: Ironie führt zur saftigen Parodie. Die Geister verschwinden 
keinesfalls – husch, husch – in Spalten und Ritzen, sondern bleiben präsent, 
führen den völlig ruhigen Vampyr dem alten Vater (Jongmin Lim) zu, der mit 
einem Schwertstich den frechen Mörder seines Kindes niederstreckt. Ein Bild 
später legen die höllischen Spießgesellen des dämonischen Saugers den Kunst
rasen aus und bespicken ihn mit Blümchen, auf dass Malwina – das zweite 
auserkorene jungfräuliche Blutgefäß – die heiter lachende Morgensonne in 
güldenem Kleid und kunstvoller Biedermeierfrisur beträllern kann.

Jetzt spätestens kippt die Inszenierung von Markus Dietze ins Unver-
bindlich-Atmosphärische. Hölzern stehen die Sänger, ohne psychologischen 
Belang waten sie auf der Bühne hin und her. Der Chor besteht immer noch 
aus den schwarzen, geschminkten Gestalten des Beginns (Kostüme: Bernhard 
Hülfenhaus) – aber warum das Personal im Hause Davenaut, dessen Spross 
Malwina ganz schnell mit einem Earl verheiratet werden muss, der sich als der 
Vampyr herausstellt, immer noch aus geisterhaften Wesen zusammensetzt, 
macht die Regie nicht klar. Sie bilden eine Art Cloud des Bösen, aus der unser 
Typ mit dem ausgeprägten Gebiss immer wieder einmal hervortritt und – am 
Ende endgültig – verschwindet.

Die Bühne von Dorit Lievenbrück rahmt das Geschehen als stimmungs-
voller Schauplatz: Drei gestaffelte Bögen wölben sich wie im alten Kulissen-
theater, zuweilen fällt der Blick durch einen Höhleneingang auf düsterfar-
benen Himmel, Dunst durchzieht den Raum. Und zwei Riesenzeiger nebst 
einem Zifferblatt mit altertümlichen römischen Zahlen mahnen uns und den 
Vampyr: 24  Stunden nur hat er Zeit, drei Bräute zart und fein zu reißen, 
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damit er nochmals eine kurze Frist unter den freien Menschen wallen könne 
– was immer das auch heißen soll.

Der Rest ist Rampengesang unter Abwesenheit psychologischer Beleuch-
tung, Hüpftanz wie in dem grottenschlechten Anna-Moffo-Film Lucia di 
Lammermoor, Volksversammlungen wie in Tanz der Vampire und ein wenig 
B-Movie-Grusel. Auch im Finale, wenn laut Regieanweisung ein Blitz den 
Untoten zerschmettern soll, fällt Dietze nur ein, was seit Werner Herzogs 
Nosferatu Allgemeinplatz geworden ist: Aubry, der bis dato vergeblich hoffende 
Geliebte Malwinas und Mitwisser des Vampyr-Geheimnisses, nimmt den 
leeren Mantel des verschwundenen Unholds und schwingt ihn sich über die 
Schultern: Das Böse setzt sich fort – bei Herzog eine überzeugend entwickelte 
Lösung, hier nur noch Schablone.

Wie wäre es denn gewesen, einmal das Libretto ernst zu nehmen und 
nicht immer Lieto-Fine-Bashing zu betreiben? Denn Malwina rekurriert 
auf die „Gottesfurcht“ und die reine Liebe, die den Menschen für „bösen 
Zauber“ unerreichbar machen. Das könnte man, auch wenn man die christ-
liche Konnotation nicht teilt, durchaus als einen aufklärerischen Gedanken 
verstehen: Das magische Kaspertheater des Vampyrs behält nicht die Ober-
hand, auch wenn Aubrey seine Gesetze bricht, seine Drohungen in den Wind 
schlägt und die Identität des heiratseligen Earls preisgibt: „Dies Scheusal hier 
ist ein Vampyr.“ Die Netze des Bösen verfangen nicht mehr, wenn Herz und 
Verstand klarsichtig werden.

Wieder einmal – nach unsäglichen Regietaten an der Komischen Oper 
Berlin und in Halle – bleibt Marschners Vampyr also szenisch unerfüllt. Aber 
dafür lassen sich Enrico Delamboye und der Rheinischen Philharmonie – im 
Verein mit der Dramaturgie des Koblenzer Hauses (Rüdiger Schillig) – nahezu 
uneingeschränkte Komplimente machen: Endlich war nicht mehr die 1924 
entstandene Fassung des Vampyr von Hans Pfitzner mit ihren erheblichen 
Eingriffen die Basis der Aufführung. Verwendet wurde ein von Breitkopf & 
Härtel in Wiesbaden erstelltes neues Material, das auf der kritischen Ausgabe 
der Partitur von Egon Voss basiert. Jetzt ist es endlich möglich, die Oper so 
aufzuführen, wie sie aus den noch vorhandenen Quellen – das Autograph ist 
verschollen und vermutlich im Krieg in Hannover verbrannt – rekonstru-
ierbar ist. Im Vergleich zur Pfitzner-Bearbeitung tritt uns eine in wichtigen 

Teilen neue Oper mit spannender Musik entgegen. Es zeigt sich, dass Pfitzner 
vor allem in den Finali entstellend eingewirkt, aber auch instrumentale und 
wohl auch harmonische Retuschen vorgenommen hat.

Marschners Partitur offenbart eine vorwärtsdrängende, dynamische, 
dramatisch konzentrierte Musik, ausgewogen und charakteristisch inst-
rumentiert – vorgesehen ist sogar ein „Serpentone“ für die dämonischen 
Tiefen. Die Bläserbehandlung Marschners ist vielfältig: Mal legt er mit den 
Holzbläsern lyrische Schleier über den Streichersatz, mal lässt er die Piccoli 
gellend hervortreten – ihr „Höllengelächter“ wurde berühmt. Motivische 
Verknüpfungen und Verweise, instrumentale Signale und Farben verbinden 
die Nummern zu einem dramatisch wohlüberlegten Ganzen. Enrico Delam-
boye dirigiert mit drängender Energie, Tempo und scharfer Akzentuierung – 
manchmal ein wenig zu Lasten eines lockeren Pulsierens und des Kontrasts 
zu lyrischer Entspannung. Die Rheinische Philharmonie ist in den Violinen 
etwas schwach besetzt, was sich schon in der Ouvertüre in dünnen Über-
gängen bemerkbar macht. Aber die mal drohend verhaltenen, mal hohnvoll 
präsenten, mal düster majestätischen Bläser überzeugen voll und ganz. Und 
der Chor, einstudiert von Ulrich Zippelius, gibt sein Bestes, um in Klang und 
Präzision Marschners erheblichen Anforderungen gerecht zu werden.

Den nicht weniger anspruchsvollen gesanglichen Herausforderungen stellt 
sich das Koblenzer Ensemble solide, angeführt von Tobias Haaks als stimm-
sicherer Aubry. Bastiaan Everink als attraktiver Verführer müsste sich nicht 
ins Brüllen retten, um dem Vampyr die Facetten einer glaubwürdigen Gestal-
tung abzugewinnen – der Protagonist der Oper ist nämlich nicht nur ein 
monströser Täter, sondern auch ein unglücklich Getriebener eines teuflischen 
Zwangs, dessen er sich wohl bewusst ist. Zu viel grobe, laute Töne auch bei 
Nico Wouterse als uneinsichtiger Vater Sir Humphrey Davenaut. Iris Kupke 
hat mit seiner Tochter Malwina eine jener jugendlich-dramatischen Sopran-
partien, die mit Beweglichkeit, Verve und differenziertem Klang zu singen 
sind. Sie rettet sich in ihrer Auftrittsarie fast ausschließlich mit Vibrato über 
kleinem Stimmkern; im Finale wird der Eindruck besser, die Stimme körper-
reicher und ausgewogener.

Hana Lee bringt für die Emmy eine eher soubrettige als lyrisch-warme 
Stimme mit; so ist die berühmte Romanze vom „bleichen Mann“ sauber 
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gesungen, bleibt aber zu einfarbig. Irina Marinaş als Janthe entspricht in 
ihrem gouvernantenhaften Ton genau der Rolle, die ihr die Regie zugewiesen 
hat. Den Vogel schießt Anne Catherine Wagner in der komischen Parade der 
Suse Blunt ab: Wie sie in virtuosem Gefecht auf ihren nichtsnutzigen Mann 
und seine Saufkumpanen eine Kanonade an Silben und Noten abfeuert und 
dabei noch wortverständlich bleibt, hat einfach Klasse. Und die Vier widmen 
sich der wohl bekanntesten Nummer aus Marschners Oper, „Im Herbst, da 
muss man trinken“, mit Humor und gefestigter stimmlicher Substanz (Sebas-
tian Haake, Marco Kilian, Michael Seifferth, Werner Pürling). Wer Marsch-
ners Oper wirklich kennenlernen will, sollte sich den Besuch in Koblenz nicht 
versagen; zu hoffen ist, dass dieses wichtige Werk der deutschen Romantik 
künftig in seiner wiedergewonnenen originalen Form seinen Weg über die 
Bühnen macht. Und noch ein Hinweis soll nicht unterbleiben: Heinrich 
Marschners Der Templer und die Jüdin, die dritte seiner berühmten Opern, 
ist in den letzten Jahrzehnten außer im irischen Wexford, in einer konzer-
tanten Aufführung in Bielefeld und einer erheblich verstümmelten Version in 
Gießen nicht weiter beachtet worden – was auch der desaströsen Quellenlage 
geschuldet ist. Hier wartet noch Arbeit, um Schätze zu heben.

Tonträger-Neuerscheinungen

Die „Ausbeute“ an neu auf den Markt gekommenen Weber-Interpretationen 
war in der zurückliegenden Saison äußerst reich und kann daher nachfol-
gend nur kursorisch behandelt werden, ergänzt durch wenige Nachträge aus 
früherer Zeit. An erster Stelle sei die Gesamteinspielung der Solowerke für 
Klarinette (Konzerte und Kammermusik) durch Sebastian Manz genannt 
(Berlin Classics 0300835BC), die in der ersten Jahreshälfte 2016 entstand und 
bereits auf dem Cover anpreist, Manz habe hier „eine ganz eigene Fassung“ der 
Werke entwickelt, denn eine „eigene Meinung, Mut und Kreativität sind seine 
musikalischen Leitmotive“. Mit dieser vollmundigen Ankündigung erweist 
man dem Musiker freilich einen ‚Bärendienst‘, denn die Erwartungen werden 
dadurch übermäßig gesteigert. Zwar hat sich Manz mit der Problematik der 
interpretatorisch einengenden Werkausgaben Carl Baermanns, die ein halbes 
Jahrhundert nach Komposition der Werke entstanden, auseinandergesetzt und 
diese nach eigenem Bekunden auch mit dem ursprünglichen Werktext Webers 
verglichen, der dem Solisten tatsächlich große Freiräume eröffnet. Trotzdem 
bleibt unverkennbar, dass er mit den Baermann-Fassungen künstlerisch quasi 
„aufgewachsen“ ist; er kann (oder will?) sich nicht von ihnen emanzipieren und 
hält beispielsweise an der überreich ausgezierten Variante der Variation 3 der 
Silvana-Variationen (JV 128) und selbst an der fragwürdigen, Webers Inten-
tionen zuwiderlaufenden sogenannten Baermann-Kadenz, einem Einschub 
im I.  Satz des Konzerts Nr.  1 (JV  114), fest. Im Booklet beschreibt Manz 
seine interpretatorische Maxime als eine „Gratwanderung zwischen Texttreue 
und künstlerischer Freiheit“, die „zugleich die Grenzen des »Erlaubten« auszu-
loten“ versucht – ein legitimer Ansatz, bleibt doch jede musikalische Interpre-
tation immer ein persönliches Ausleuchten des Notentextes. Basis für seine 
Wiedergabe bleiben aber einmal mehr die spätromantisch überformten Baer-
mann-Editionen (nicht die originalen Weber-Quellen), und der Anspruch, 
eine ganz eigenständige Version zu entwickeln, verstärkt zusätzlich die Gefahr, 
die stilistische Verortung der Werke (in der Zeit zwischen 1811 und 1816, teils 
mit Überarbeitungen für den Druck in den frühen 1820er Jahren) aus dem 
Blick zu verlieren: Gerade hinsichtlich zahlreicher, oft auch kleinteiliger will-
kürlicher Tempowechsel (und Fermaten) an Stellen, an denen Weber solche 
nicht vorsieht, scheinen die Grenzen des Möglichen vielfach überschritten. 


