
Lezing Hans Nieuwenhuis (8 februari 2022) 
 
Door Gustaaf Vossenaar 
 
Het is bijna niet voor te stellen maar in het najaar van 2021 was de cultuursector in Nederland nog in 
lock-down. Het Wagnergenootschap wilde in afwachting van verruimende maatregelen voor de sector 
toch graag een online evenement organiseren. Onze zuiderburen hadden hier goede ervaringen mee. 
Evert-Jan de Groot, inmiddels toegetreden tot het bestuur, stelde voor contact op te nemen met Hans 
Nieuwenhuis en hem te vragen een lezing voor het genootschap te houden. Nieuwenhuis, operaregisseur en 
inmiddels vooral in het buitenland actief, is een aimabele verteller met ongelooflijk veel ervaring. De 
vraag aan hem was dan ook of hij meer wilde vertellen over het regisseren van opera in zijn algemeen en 
die van Wagner opera’s in het bijzonder. Dat wilde hij wel. En hoe!  
Dit is het verslag van een virtuele bijeenkomst die meanderde tussen regisseurs, Bayreuth en andere 
theaters, jonge en oude zangers en een visie op regie vernieuwing binnen de opera als kunstvorm. 
 
Eerst maar iets over Hans Nieuwenhuis (73) zelf. 
Hij heeft inmiddels zo’n 110 opera’s over de hele 
wereld geregisseerd en is ‘still counting’. Behalve 
regisseren is hij zeer betrokken bij coachen van 
jong talent. Zo geeft hij les aan het conservatorium 
in Oman, waar inmiddels het plan is opgevat om 
Il ritorno d’Ulisse van Monteverdi uit te gaan 
voeren met lokale zangers. Hier staat een van de 
mooiste theaters ter wereld met een fantastische 
akoestiek waarin ook Wagner gezongen wordt. De 
sultan is een liefhebber is van deze componist en 
heeft voor dat doel ook een orgel in het gebouw 
laten zetten. 

 
Nieuwenhuis was indertijd initiatiefnemer van 
Opera Studio Nederland (inmiddels De Nationale 
Opera Studio) waarvan hij van 1992 tot 2011 
directeur was. 
Het is een op de praktijk gerichte opleidingsschool 
voor jonge talenten waarin hun een programma 
wordt geboden om zichzelf verder te ontwikkelen.  
Hans is heeft inmiddels een eigen stichting 
opgezet (Orfeo Foundation) waarin hij talentvolle 
zangers begeleid met het leggen van de juiste 
contacten om de eerste stappen in hun carrière te 
zetten.  

Hoe het begon en eigenlijk ook weer niet 
 
Hans is kind van een muzikale familie en komt 
zodoende al vroeg in aanraking met muziek. 
Vanaf zijn 7e krijgt hij cello les hetgeen hij tot 
ongeveer zijn 18e volhoudt. Daarnaast heeft hij 
inmiddels een zekere liefde opgevat voor het 
bespelen van de luit, waarin hij zich verder 
bekwaamt.  
Als gezegd hadden zijn ouders een grote culturele 
belangstelling en zo kwam het dat de kleine Hans 
werd meegesleept naar de opera ‘De vier 
huistirannen’ van Ermanno Wolf-Ferrari die in 
1958 bij de toenmalige Stichting Nederlandse 
Opera werd uitgevoerd. Hij vond het 
verschrikkelijk en stipuleerde bij zijn ouders dat 
ze hem voor deze ongein niet meer naar het theater 
hoefde mee te slepen. Opera was niets voor hem. 
 
Hans ging rechten studeren in Amsterdam en deed 
ondertussen toelatingsexamen voor de 
toneelschool, waar hij werd aangenomen. Daar 
ging hij toneel spelen en regisseren, maar bleef 
weg van opera.  
   
Tot zijn 26ste. Toen wilde Hans met zijn partner 
een huis kopen en daarvoor was het noodzakelijk 
dat een van de hypotheeknemers een vaste baan 
had. Zijn echtgenoot had gedanst bij het nationaal 
ballet en hem verteld dat de opera ‘goed betaalde’ 
en men daar een assistent-regisseur zocht. In het 
gesprek benadrukte Hans dat hij altijd muziek 
gebruikte in zijn theater regie omdat je daarmee 
een sfeer kon creëren. Daarmee wist hij blijkbaar 
de sollicitatiecommissie te overtuigen. Dit 
ondanks zijn bekentenis dat hij niet zo van opera 
hield en er eigenlijk ook niets zoveel van wist. 
 
De eerste opera waar hij in 1975 bij betrokken 
werd was Capriccio van Richard Strauss. Hierin 
staat de vraag centraal of de muziek of het woord 
belangrijk is. Als assistent-regisseur vond Hans 
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dat er nogal zwak geacteerd werd en dus begon hij 
vol energie daar aandacht voor te vragen. De 
toenmalige regisseur had al snel door dat deze 
Hans nog nooit een opera had gezien laat staan 
geregisseerd en dus maakte hij hem snel duidelijk 
dat hij de regisseur was. 
 
De productie die daarop volgde was er een onder 
de regie van Götz Friedrich. Bij de opera 
waarschuwde men Hans dat hij op zijn tellen 
moest passen want deze Friedrich zou gehakt van 
hem maken als de assistent-regisseur hem niet 
beviel. De productie waar het om ging was Tristan 
und Isolde en waar men bang voor was gebeurde. 
Al snel werd Hans de mantel uitgeveegd waarop 
hij besloot dat in de opera niet zijn toekomst lag 
en hij maar naar huis moest gaan. Amper bij de 
deur stond Friedrich naast hem en vroeg waar hij 
naar toe dacht te gaan: ‘Wilt u niet leren?’ 

 
Friedrich was veeleisend, schreeuwde tegen de 
zangers en rookte tijdens de repetities; ook op het 
toneel. Als assistent moest Hans vrijwel iedere 
dag 6 blikjes bier, twee pakjes sigaretten en een 
half bruin voor hem halen. Gaandeweg kreeg 
Hans in de smiezen dat hij van deze grootheid echt 
iets kon leren. Daarmee was achteraf deze Tristan 
een keerpunt in het leven van Hans Nieuwenhuis. 
Toen hij tijdens een van de repetities zo ontroerd 
raakte op het moment dat Koning Marke (Ulrik 
Cold) aan Tristan (Spas Wenkoff) vraagt ‘waarom 
heb je dat gedaan’ en Tristan antwoord dat hij dat 
niet weet, er spontaan tranen in zijn ogen 
sprongen, draaide Friedrich zich om en sprak tot 
Nieuwenhuis; ‘nu ben je voor altijd verloren aan 
opera.’ 
 
Na afloop van deze productie nodigde Friedrich 
de nog jonge Nieuwenhuis uit om in de zomer naar 
Bayreuth te komen hetgeen hij, tot verrassing van 
Friedrich, ook deed. Daar ontmoette Hans o.a. 
Wolfgang Wagner en kreeg een ‘Weisse Ausweis’ 
waarmee hij alle repetities bij kon wonen. Er liep 
dat jaar – we hebben het over 1976 – een Franse 
jongen in een wit T-shirt rond die daar met een 

Franse dirigent een nieuwe productie van de Ring 
aan het voorbereiden was. Dat deze productie veel 
opzien zou baren was Nieuwenhuis zich toen niet 
bewust tot het moment dat na de première de 
recensies verschenen en er ronduit 
vijandelijkheden ontstonden tussen mensen die 
het fantastisch vonden en zij die er hun afschuw 
over uitspraken. Boulez en Chéreau stonden in het 
brandpunt van deze storm.  

Toen de productie een aantal jaren later voor de 
laatste keer werd uitgevoerd, barstte er een 
ongekend applaus los dat bijna zeventig minuten 
duurde.  
Chéreau is altijd een grote inspiratiebron geweest 
voor Nieuwenhuis omdat die, voor nog maar een 
stap in Bayreuth te hebben gezet, een jaar lang 
iedere dag bij Boulez was langsgegaan om samen 
de partituur te bestuderen. 
 
In 1978 was Nieuwenhuis assistent bij John Cox 
die de Tannhäusser deed bij De Nederlandse 
Operastichting wat als een rampzalige productie 
begon. Er lag namelijk een enorm tapijt over het 
gehele toneel dat alle geluid absorbeerde. Edo de 
Waard die dirigeerde zag op het toneel wat er 
gebeurde en was resoluut; ‘dat decor gaat weg of 
ik ga weg’. Drie dagen later lag het tapijt in drie 
containers voor de deur. Het werd een 
spectaculaire voorstelling ondanks dat Cox 
eigenlijk geen idee had waar hij aan begonnen 
was. 
Ook was Nieuwenhuis als assistent betrokken bij 
Lohengrin in de regie van Filippo Sanjuste. Iets 
gechargeerd gezegd regisseerde Sanjuste niet 
zozeer maar zorgde hij dat hij de beste zangers 
kreeg en vertelde hen vervolgens vooral dat te 
doen wat zij altijd deden. Hij zorgde vervolgens 
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dat ze konden zingen in schitterende decors met 
prachtige kostuums. 
Vervolgens heeft Hans als assistent van de 
Belgische regisseur Franz Marijnen nog een 
Holländer gedaan met een fantastische cast om 
vervolgens min of meer zelfstandig de Parsifal te 
gaan regisseren.  
 
Parsifal was een herneming van de Zweedse 
regisseur Göran Järvefelt die toentertijd 
uitmondde in een nogal controversiële 
voorstelling. Voor de herneming was Järvefelt te 
ziek om de voorstelling opnieuw te doen en hij 
stelde daarom aan Hans de Roo, de toenmalige 
intendant van de Nederlandse Opera, voor de regie 
aan Hans Nieuwenhuis te geven. Hans kreeg van 
Järvefelt het advies mee om het vooral op zijn 
eigen manier te doen. En zo ging Nieuwenhuis 
voor het eerst zelfstandig aan de slag met Wagner.  
 
Aan de slag 
 
Voor Nieuwenhuis was deze Parsifal in meerdere 
opzichten bijzonder.  
Toen Wagner aan Parsifal werkte was hij onder 
invloed van Schoppenhauer en zeer geïnteresseerd 
in de Indiase filosofie. Ook Nieuwenhuis was in 
zijn jeugd geïnteresseerd geraakt in yoga en de 
Indiase filosofie. In New York heeft hij overigens 
later nog eens de opera Sayagraha van Philip 
Glass geregisseerd, die over het thema Indiase 
filosofie handelde.  
Het andere element dat van invloed was op de 
regie waren de processies in Parsifal.  
Hans was van huis uit katholiek opgevoed en 
geïnteresseerd in de liturgie. Zijn boekenkast puilt 
uit met boeken over liturgie en Wagner waarvan 
de eerlijkheid gebiedt te zeggen dat deze boeken 
niet allemaal gelezen zijn. Een boek dat hij 
overigens wel gelezen heeft is ‘Oper und Drama’, 
een boek dat tamelijk ingewikkeld en verwarrend 
is en waar je soms geen hout van kunt hakken.  

Aardig om nog te 
vermelden is dat in 
deze productie de 
tenor geen tenor was. 
We hebben het over 
Jan Derksen die op 
voorstel van Hans 
Vonk als bariton de 
rol van Parsifal zou 
zingen. Derksen kon 
deze rol vocaal prima 
aan en Derksen kon 
bovendien ook nog 
eens acteren.  
 

Het regisseren van een Wagner opera 
 
Als er een onderwerp is dat al 150 jaar veel 
gedonder heeft gegeven dan is dat het regisseren 
van Wagner. Dat begon natuurlijk met Wagner 
zelf. Volgens Felix Mottle, die als dirigent een 
dagboek heeft bijgehouden over de regie van 
Richard Wagner, veranderde de componist iedere 
dag wel iets aan de productie hetgeen zeker voor 
de zangers niet makkelijk was. Wagner was naast 
al zijn andere talenten, onmiskenbaar ook een 
theaterman die belangstelling had voor de 
technische kant van het vak en daarin steeds op 
zoek was naar vernieuwing. Hij bedacht 
bijvoorbeeld de wagentjes waarop de 
Rijndochters liggen en die achter een gaas met 
golven rijden. 
In die tijd waren er ook ontwerpers als Edward 
Craig en Adolphe Apia die echt vernieuwing in 
het theater brachten.  
 
Na de dood van Richard Wagner heeft zoon 
Siegfried nog wel werken geregisseerd maar dat 
waren toch eigenlijk 1 op 1 voorzettingen van 
hetgeen zijn vader had gedaan. Dat was mede te 
wijten aan Cosima die 30 jaar lang geen wijziging 
tolereerde. Pas in de 50’er jaren zijn het Wieland 
en Wolfgang Wagner die de regie van 
Wagneropera’s nieuwe impulsen geven en de boel 
opschudden. Met name Wieland heeft theater 
technisch veel bereikt. 
 
Daarna zijn er natuurlijk nog vele regisseurs 
daarna geweest die de boel flink overhoop hebben 
gehaald. Zo zag Nieuwenhuis onlangs in Berlijn 
de Götterdämmerung in de regie van Stefan 
Herheim. Geen idee van wat er op het toneel 
plaatsvond. Het was volstrekt duister waar het 
verhaal naar toe ging. 
In deze productie zongen overigens twee zangers 
uit zijn studio; Aile Asszonyi (Gutrune) en Jordan 
Shanahan (Alberich). Want dat is een activiteit die 
Nieuwenhuis nog steeds met veel plezier doet; het 
begeleiden van jonge zangers. Hij helpt hen bij het 
vinden van het juiste netwerk om de rollen te 
kunnen zingen die bij hen passen. In die eerste 
jaren als professioneel zanger moet je minstens 
twintig keer met een orkest kunnen optreden. Het 
is voor een operazanger van groot belang om niet 
alleen door piano te worden begeleid.  
 
Op jonge leeftijd Wagner zingen? 
 
Dat jonge zangers geen Wagner zouden kunnen 
zingen is naar de mening van Nieuwenhuis een 
mythe. Als voorbeeld noemt hij de tenor Lucas 
van Lierop die op zijn advies bij de auditie voor 
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De Nationale Opera Studio op een voortreffelijke 
wijze de rol van Loge zong. De rol van David in 
de Meistersinger is een rol die voor iedere jonge 
tenor interessant kan zijn. 
De Amerikaanse mezzosopraan Dolora Zajick 
heeft in Arizona een school opgericht (The 
Institute for Young Dramatic Voices) waar 
specifiek de stemmen van jonge zangers, tussen de 
20 en 26, voor dramatische operarollen worden 
opgeleid. Voor Wagner-rollen (met name tenoren) 
heeft zij een aparte afdeling opgezet.  
 

Volgens Zajick moet je met Wagner zingen vroeg 
beginnen, een opvatting die niet algemeen wordt 
gedeeld. Wagnerstemmen moeten namelijk in 
staat zijn om over een enorm orkest heen te zingen 
en wie daar de techniek niet voor heeft, zingt zich 
binnen een jaar kapot. Iedere keer wanneer je 
ontdekt dat je niet te horen bent, ga je iets harder 
zingen. Je trapt als het ware het gaspedaal dieper 
in en daarmee forceer je je spieren waarmee de 
kans groot is dat je die beschadigd. 
 
Ook later in je carrière moet je op gaan passen dat 
je niet te veel van je zangorgaan vergt. Op enig 
moment had Nieuwenhuis de sopraan Gwyneth 
Jones op een masterclass in de Operastudio. Zij 
was toen met alle respect al wat ouder en stond 
bekend als een van de grootste Wagneriaanse 
sopranen. Maar op haar leeftijd was het toch niet 
meer mogelijk om zuiver zingen. Iedereen bij de 
Operastudio hoopte dat zij zou stoppen.  
 
Als je namelijk te lang, te veel van je zang spieren 
hebt gevraagd, gaan ze kapot. Je kunt dan niet 
meer op toon zingen. Je kunt dan nog wel het 
geluid produceren maar niet meer on-pitch 
(zuiver). Er ontstaat een soort ‘wapper’ in de hoge 
tonen. 
 

 
Gwyneth Jones als Venus in Götz Friedrich's productie 

van Tannhäuser (Bayreuth Festival, 1972). 

Naar de mening van Hans Nieuwenhuis moet ook 
Eva Maria Westbroek, die hij kent en enorm 
bewondert, voorzichtig zijn dat zij niet door een 
overvolle agenda te veel van haar prachtige stem 
vergt. Je moet – hoe moeilijk dat soms ook is – op 

latere leeftijd voldoende rust inbouwen om te 
voorkomen dat je je stembanden onherstelbaar 
gaat beschadigen. 
 
Behalve zangtechniek moet ook een ander aspect 
niet uit het oog worden verloren namelijk het 
spelen van een Wagner rol. Als jonge zanger of 
zangeres kun je dus best de techniek in huis 
hebben om Wagner te zingen maar om een rol 
overtuigend neer te zetten moet je ook een relatie 
hebben met die muziek. Je moet heel precies 
kunnen reageren op de muziek. Op echt jonge 
leeftijd zijn er niet veel die dat hebben.  
Anja Silja, die in Bayreuth de rol van Senta zong 
toen ze 22 was, was zo’n uitzonderlijk talent. Zij 
had overigens een verhouding met Wieland 
Wagner maar dat daargelaten. 
 
Terug naar het regisseren van Wagner 
 
Hans heeft veel samengewerkt met Harry Kupfer 
die hij als een soort mentor beschouwt. Samen met 
Patrice Chéreau en Kupfer deelt hij de mening dat 
regisseren het scheppen van beelden is bij muziek 

waarbij de muziek het begin en het einde is.  
Bij de muziek moet het zo zijn dat als je je ogen 
sluit – en dat is bij de muziek van Wagner heel 
goed mogelijk – en je ze op een bepaald weer 
opent, je een beeld ziet dat de muziek verhevigd; 
‘flambeert’. Of dat beeld nu ouderwets of modern 
is, is niet relevant maar het beeld moet een relatie 
hebben met die muziek. Je moet daarom als 
regisseur van Wagner opera’s de partituur echt 
kennen. Dat is veel werk maar noodzakelijk. 
 
Persoonlijk is Nieuwenhuizen van mening dat 
overdaad schaadt en je beter met een beperkt 
aantal decorstukken werkt. Hendrik Wijdeveld 
(1885 – 1987) en Adolphe Appia (1862 – 1928) 
hebben heel lang geleden al buitengewoon goede 
decors ontworpen voor Wagner opera’s. Ook de 
vroege ontwerpen van Pierre Audi zijn met 
simpele toneelbeelden indrukwekkend. Met een 
goed ontwerp kan je ook de aandacht vestigen op 
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diegene waar het om moet gaan en dat is de 
zanger. 
Regisseurs zijn als de dood dat het publiek  
‘insnurkt’. Harry Kupfer sprak in dit verband dat 
de regisseur wel voor wat leven in de brouwerij 
moest zorgen ‘sonst Schnarchen die Leute ins 
publikum’! 
 
Een andere regisseur waar Nieuwenhuis respect 
voor heeft is Robert Wilson. Zo zag hij in 1998 
Lohengrin in New York met een fenomenale Ben 
Heppner. Dat was een zeer abstracte regie die heel 
mooi was. In de tijd dat Wilson producties deed 
voor DNO, leerde hij hem persoonlijk kennen. De 
laatste jaren lijkt de regie van Wilson wel een 
herhaling van zetten te worden en komen bepaalde 
beelden, zoals langslopende mensen, steeds weer 
opnieuw terug. Daarmee lijkt het of die beelden op 
van alles toepasbaar zijn. Naar de mening van 
Nieuwenhuis is dat wel een zwaktebod. 
 

 

Salzburger Festspiele (2001): Die Fledermaus in de regie 
van Hans Neuenfels (foto: ©APA/Techt Hans Klaus) 

Wat Hans Neuenfels in zijn beruchte en 
controversiële Fledermaus heeft gedaan, de 
productie waarmee Mortier in 2001 afscheid nam 
als artistiek directeur van de Salzburger 
Festspiele, was niet voor iedereen te volgen. 
Mortier had vooraf nog aan Neuenfels gevraagd of 
er niet wat aan het stuk veranderd kon worden 
maar die had daarop geantwoord dat hij dan beter 
niet Neuenfels had uitgenodigd. Resultaat was in 
ieder geval dat mensen na 10 minuten de zaal 
verlieten en er na afloop programmaboekjes naar 
het toneel werden geslingerd. Ook de pers liep te 
hoop tegen deze voorstelling. Incest, nazisme, 
sadomasochisme, drugsgebruik; alles kwam zo’n 
beetje langs. 
 
Maar je moet oppassen. Je kunt in de regie 
doorschieten en je eigen wereld gaan scheppen. 
Het is juist de taak van een regisseur om voor het 
publiek van nu, het werk van een componist nieuw 
leven in te blazen maar op een manier dat de 
werking die de componist voorstond ook in deze 
tijd door hem of haar geapprecieerd zou worden. 
Neuenfels was bezig zijn eigen wereld te 

scheppen. Toch hebben mensen als Neuenfels, en 
veel eerder in de tijd ook iemand als Ruth 
Berghaus, iets gedaan wat Wagner waarschijnlijk 
interessant zou hebben gevonden. ‘Kinder, schafft 
Neues!’ heeft Wagner ooit gezegd. Zowel de dit 
jaar overleden Neuenfels als Ruth Berghaus 
hebben dat met hun regie zeker gedaan. Opera is 
een levend werk en het zijn geen museumstukken. 
 
De vraag of het niet interessant zou zijn om eens 
een authentieke voorstelling te maken, zoals die in 
de 19e eeuw werd uitgevoerd, wordt daarom door 
Hans Nieuwenhuis ontkennend beantwoord. Hij is 
bang dat dit zo vervreemdend werkt voor 
hedendaagse theaterbezoekers dat die het niet 
meer begrijpen. Siegfried bijvoorbeeld in een 19e-
eeuws kostuum, compleet met helm en horentjes 
en een rokje aan … Nee, het kopiëren van een 
authentieke 19e eeuwse voorstelling naar vandaag 
is een heilloze weg tenzij je het uitvoert met de 
allerbeste cast die je maar kunt vinden. Dan maken 
decors, kleding, mise-en scène en belichting niet 
zoveel meer uit. 
 
Als assistent heeft Hans Nieuwenhuis met 
regisseurs gewerkt die geen muziek konden lezen. 
Daar viel nog mee te leven. Zwaarder wordt het 
wanneer een regisseur niet muzikaal is en vanuit 
de tekst werkt. De teksten van Wagner zouden het 
zelfstandig nooit gered hebben. Daar komen 
zoveel maagden en knechten in voor dat je er een 
punthoofd van krijgt. De werken van Wagner zijn 
zo geniaal omdat de muziek de teksten als het 
ware naar een hoger niveau tilt. Kupfer vond dat 
je als regisseur vanuit de muziek moest denken. 
Zeker bij Wagner kun je in zijn ‘leidmotiven’ 
zoveel aanknopingspunten vinden voor het 
scheppen van beelden die al dan niet contrasterend 
zijn met de muziek. Götz Friedrich was heel sterk 
in het creëren van contra beelden en ook 
Schlingensief deed dat met de regie van Parsifal 
in 2004. Een contrasterend beeld kan een 
interessante frictie opleveren mits het een relatie 
heeft met de muziek. 
 
De muziek van Wagner is zo rijk en zo gelaagd dat 
als je daar de juiste beelden bij schept het stuk 
onontkoombaar is. Nieuwenhuis merkt er 
overigens wel bij op dat hoewel Wagner deed 
voorkomen dat hij de eerste was die met 
‘leitmotiven’ werkte, ook componisten als Händel 
en Mozart dit in enige vorm al toepaste. Het zijn 
muzikale momenten in het orkest in de keuze van 
toonsoort, een motief of de orkestratie waarvoor je 
als regisseur al een aanwijzing voor een handeling 
in de regie kunt vinden.  
 



 
Beeld uit Das Rheingold bij de Berlin Staatsoper, 1996, in 

de regie van Harry Kupfer. (Foto: Ullstein Bild/Getty) 
 

Zowel Kupfer als Chereau analyseerden daarom 
de muziek altijd maat voor maat. Ze vinden daar 
de dramaturgie waar je vervolgens de tekst bij 
nodig hebt. Tekst en muziek zijn onlosmakelijk 
verbonden en soms kun je dus alleen maar de tekst 
begrijpen wanneer je de muziek erbij haalt. Je kunt 
met de muziek als regisseur beelden scheppen en 
die beelden moeten met ons, het publiek, iets van 
doen hebben. Muziek is een abstracte kunstvorm 
en omdat de beelden die, afhankelijk van de tijd 
waarin wij leven, erbij worden geschapen steeds 
weer anders zullen zijn is muziek de koning der 
kunsten.  
 

Hoewel Ivo van Hove prachtig regie werk heeft 
geleverd is Nieuwenhuis nooit erg gecharmeerd 
geweest van zijn opera’s omdat hij de muziek als 
soundscapes behandelt; als liftmuziek. 
 
Het roept de vraag op of de muziek niet altijd 
leidend is voor alle opera’s. Het antwoord is 
ontkennend. Er zijn opera’s waar de muziek veel 
minder gelaagd is en waar je met de tekst als 
uitgangspunt een heel eind komt. Gerard Mortier, 
intendant bij de opera in Brussel, vond 
bijvoorbeeld Puccini een tijd lang te plat. Grappig 
is dat Puccini een groot kenner en bewonderaar 
van Wagner was en met de partituur van Parsifal 
onder zijn hoofdkussen sliep. Bij dergelijke 
componisten kun je dus wel wat vrijer regisseren 
omdat hun muziek minder dwingend is en niet zo 
letterlijk. Maar dit gezegd zijnde is voor opera de 
muziek natuurlijk wel degelijk relevant alleen bij 
sommige componisten in iets mindere mate.  
Nieuwenhuis stelt wel dat als de muziek niet 
interessant is, we beter thuisblijven. 
Wanneer je als regisseur een keer niet zoveel hebt 
met de muziek wordt het moeilijk om daarvoor te 
regisseren. In het verleden heeft Nieuwenhuizen 
daarom wel eens de regie voor een opera 
afgeslagen. Met Wozzeck van Alban Berg heeft hij 
te weinig met de muziek, hij kan deze niet 
‘beminnen’. Een componist waar Nieuwenhuis 
echter altijd met heel veel plezier aan werkt is de 
muziek van Rossini.  

 
Wagner is overigens ooit in Parijs bij Rossini op 
bezoek geweest nadat hij hem overigens eerst had 
verketterd omdat hij het maar amusementsmuziek 
vond. Maar Wagner wilde Rossini aansporen om 
toch weer te gaan componeren. Rossini was 
namelijk gestopt omdat hij operazangers  
stomvervelend vond omdat ze niet zongen wat hij 
had geschreven. Rossini liet zich niet door 
Wagner overtuigen en hield vast aan zijn 
standpunt. Hij is zich toe gaan leggen op koken en 
wie hem op latere foto’s ziet, ziet een man van een 
meter doorsnee.  

Ook van de muziek Massenet kan Nieuwenhuis 
erg genieten. Een absoluut hoogte punt was de 
regie van Les Dialogues des Carmélites van 
Poulenc wat hij regisseerde in Montreal.  
 
Net als Verdi die op latere leeftijd senator was, is 
Wagner een politiek geëngageerd persoon die dat 
niet onder stoelen of banken stak. Wagner heeft 
als politieke activist altijd bepaalde politieke 
opvattingen over de structuur van de maatschappij 
in zijn werk verweven. Maar ook Händel (Giulio 
Cesare) en Monteverdi (Poppea) hebben werken 
geschreven die iets over de maatschappij zeggen.  
Wagner heeft in zijn geschriften soms dingen 
beweerd die tot op de dag van vandaag niet 
populair zijn. Wie zijn boek ‘Das Judentom in die 
Musik’ leest wordt daar niet vrolijk van. Je kunt 
daar nog wel bij opmerken dat Wagner in de 19e 
eeuw absoluut niet de enige was die zijn 
opvattingen over het Jodendom op die manier 
etaleerde. 
Het is in ieder geval niet verwonderlijk dat 
regisseurs bij de bestudering van zijn werk, de 
politieke opvattingen van Wagner aangrijpen om 
iets mee te doen dat iets zegt over de hedendaagse 
maatschappij. Het gaat al snel over de manier 
waarop wij leven en met elkaar omgaan. Dat dit 
controverse oproept is eigenlijk niet vreemd. Het 
enige waarvoor je op moet passen is dat een 
regisseur die eigenlijk niet zo in het stuk 
geïnteresseerd is, dingen gaat verzinnen om het 
publiek door de avond heen te loodsen. Sommige 
regisseurs slaan daarbij de plank wel eens mis. 
Dan word je als publiek overrompeld door 
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‘vondsten’ waarvan je je oprecht afvraagt wat die 
met het stuk van doen hebben.  
 
Soms werkt een regisseur samen met een bekend 
vormgever en kunstenaar.  Regisseurs als Pierre 
Audi werken soms samen met bekende 
vormgevers en Pierre is heel goed om in die 
samenwerking uit te leggen wat hij beoogt. Zo 
werkte hij samen met bijvoorbeeld Karel Appel en 
met Anish Kapoor (de concave spiegel in 
Lohengrin) wat prachtige beelden heeft 
opgeleverd. Belangrijk is dat er altijd sprake is van 
synthese met hetgeen de regisseur doet. Het kan 
controversieel zijn maar er moet een verband zijn. 
In dat kader is het enorm belangrijk dat regisseur 
en dirigent vooraf voldoende tijd aan elkaar 
besteden om op dezelfde golflengte te komen. Je 
moet met elkaar door een deur kunnen anders 
wordt het een catastrofe waar iedereen last van 
heeft.  
 
Het geniale van Wagner is dat je in alle lagen die 
je in het orkest vindt je met al die verschillende 
door elkaar heen lopende motieven, een geniaal 
inzicht krijgt in de hersenspinsels van de mensen 
die je op het toneel ziet. Dat geeft je als regisseur 
het handvat om het werk muzikaal naar een niveau 
te tillen waar het werk thuishoort. Het moeilijke is 
wel om in de regie hele goede zangers te vinden.  
 
Over Bayreuth  
 
Recent is werk van Hermann Nitsch in het 
Bayreuther Festspielhaus uitgevoerd hetgeen 
bijna ongehoord lijkt. Maar de geschiedenis leert 
– en het is bijna niet voor te stellen – dat ook na 
de Tweede Wereldoorlog er een periode is 
geweest dat er andere voorstellingen dan die van 
Wagner werden uitgevoerd. Zo werden er tot 1951 
musicals en variété-theater voor soldaten 
opgevoerd. 
Of er in de toekomst ruimte zal zijn voor het 
programmeren van ander werk dan dat van 
Wagner zal in hoge mate afhangen van wie de 
leiding heeft en of er nog een lid van de familie bij 
betrokken is. Wagner heeft wel eens gezegd dat in 
Bayreuth uitsluitend Bayreuth fehig werk 
uitgevoerd zou mogen worden. Dat moet je dan 
dus ook zodanig interpreteren. Je zou bijvoorbeeld 
in de winter heel goed ander werk kunnen 
programmeren om de zomer exclusief voor 
Wagner houden.  
  
Stukken als Idomeneo of La clemenza di Tito 
zouden naar de mening van Nieuwenhuis heel 
goed in Bayreuth passen. Ook Fidelio van 
Beethoven en Aus einem Totenhaus van Janácek 

zouden in Bayreuth fantastisch klinken. En zo zijn 
er meer werken. 
Orfeo van Monteverdi zou Nieuwenhuis zeker in 
Bayreuth willen zien. Maar daarvoor zul je het 
orkest niet in de bak kunnen zetten. 
 
De akoestiek in Bayreuth is mede dankzij de 
Schalldeckel boven de orkestbak onbegrijpelijk 
mooi maar voor musici en dirigent lastig. Edo de 
Waart had in het jaar dat hij Lohengrin dirigeerde 
in Bayreuth (1979) met iedereen ruzie. Steeds had 
hij de indruk dat de trompetten op het toneel te laat 
waren. Om te weten of dat ook werkelijk zo was, 
moest assistent dirigent Ed Spanjaard dan naar 
beneden de bak in en ging De Waart in de zaal 
zitten. Het klonk vervolgens prima. Dus ging De 
Waart weer de bak in om weer te moeten 
constateren dat die trompetten toch echt te laat 
waren. Nadat er drie dagen over was gebakkeleid 
kwam Wolfgang Wagner het toneel op en zei dat 
als het voor Knappertsbusch en anderen wel goed 
genoeg was, De Waart het er maar mee moest 
doen. Het zou het enige jaar zijn dat De Waart in 
Bayreuth dirigeerde. Hij werd niet teruggevraagd. 
 
Hoe verder 
 
Op het verlanglijstje van Nieuwenhuis staan nog 
L’incoronazione di Poppea (Monteverdi), La 
clemenza di Tito (Mozart), La Traviata (Verdi) en 
nog wel een paar opera’s maar het belangrijkste is 
dat hij nog steeds veel plezier beleeft aan het 
regisseren. Hij is gefascineerd door het 
verschijnsel dat als het lukt om alles bij elkaar te 
brengen, opera een van de meest fenomenale 
kunstvormen is die er bestaat. 
 
Nieuwenhuis heeft in 2011 na 21 jaar afscheid 
genomen van de Opera Studio Nederland. Hij had 
toen het plan om nog voor zijn afscheid zelf Orfeo 
te gaan regisseren. Dat werd hem uit handen 
genomen door Pierre Audi die dat zelf wilde doen. 
Nieuwenhuis heeft toen aan Audi gevraagd om 
daarvoor even zwart op wit op een servetje te 
tekenen, hetgeen Audi heeft gedaan.  
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Twee jaar later (2010/2011) heeft Audi bij het 
afscheid van Nieuwenhuis met hele jonge cast La 
tragedia d’Orfeo van Monteverdi in de moderne 
zaal van het Muziektheater uitgevoerd. Het was 
fantastisch.  
Monteverdi is eigenlijk de favoriete componist 
van Nieuwenhuis. Net als Wagner levert hij 
totaaltheater. 
 
Opera is een van de duurste kunstvormen die er is. 
Een zanger als Kaufmann, die tot de wereldtop 
behoort, verdient waarschijnlijk moeiteloos 
€20.000,- per avond. De Nederlandse Opera geeft 
naar schatting maximaal zo’n €12.000,- per avond 
aan een zanger uit. Het is dus kostbaar om 
gerenommeerde zangers te krijgen en je hebt 
goede zangers nodig om een goede opera op het 
toneel te brengen. Daarom dat operahuizen zoals 
DNO zoeken naar de talenten die op een dag tot 
die uitzonderlijke klasse zullen behoren maar nu 
nog binnen de budgettaire grenzen vallen. En 
daarom is talentontwikkeling zo enorm belangrijk. 
 
Waar Hans Nieuwenhuis tot op de dag van 
vandaag nog steeds heel veel plezier aan beleeft, 
is om jonge, talentvolle zangers in een vroeg 
stadium te begeleiden. Met zijn Orfeo Foundation 
begeleidt hij talentvolle zangers door ze in contact 
te brengen met de juiste mensen die deze 
potentiële talenten kunnen helpen. Dat ze kunnen 
werken met dirigenten, regisseurs, collega zangers 
van wie zij in de praktijk en op het toneel veel 
kunnen leren. Een voorbeeld is de Oekraïense 
bariton Iurii Samoilov die lid is van het ensemble 
van de Opera in Frankfurt en die Nieuwenhuis al 
vanaf zijn 18e begeleid en nu in de MET in New 
York zingt. 
Wanneer dergelijke zangers doorbreken om 
uiteindelijk op de grote podia van de wereld 
terecht te komen geeft veel voldoening. 



 
 
 


