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geschrieben von Werner Häußner | 10. Januar 2023

Marta Torbidoni, die gastierende Premierensängerin, als
Lucrezia Borgia in Ben Baurs atmosphärisch gelungenem
Bühnenbau. (Foto: Bettina Stöß)

In Bergamo, dem Geburtsort Gaetano Donizettis, gibt es in
jedem Herbst ein Festival, bei dem sich kaum gespielte Opern
als überraschend gegenwärtig erweisen. So im Herbst 2022 zum
Beispiel Donizettis „L’aio nell‘ imbarazzo“ („Der Hauslehrer
in Verlegenheit“), eine skurrile Studie über extreme – heute
würde man sagen – Verhaltensauffälligkeiten. Hin und wieder
haben Opern Donizettis abseits des Mainstreams aber auch in
Deutschland eine Chance.
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Das  Aalto-Theater  Essen  zeigt  als  zweite  Premiere  der
Intendanz von Merle Fahrholz eine noch von ihrem Vorgänger
Hein  Mulders  programmierte  und  wegen  der  Corona-Pandemie
verschobene,  selten  zu  sehende  Donizetti-  Oper:  „Lucrezia
Borgia“.

Hauptperson ist die uneheliche Tochter Papst Alexanders VI.:
Borgia,  deren  –  heute  historisch  entkräfteter  –  Ruf  als
verruchte, ausschweifende Giftmischerin im 19. Jahrhundert für
schaudernde Faszination sorgte. Donizettis Oper von 1833 wurde
für Deutschland eigentlich erst 2009 wiederentdeckt, als Edita
Gruberova an der Bayerischen Staatsoper München in der Regie
von Christof Loy als Lucrezia debütierte. Trotz gelegentlicher
Neuinszenierungen – so vor einigen Jahren in Halle/Saale –
bleibt das Werk eine Rarität.

Das dürfte nicht an der stupend ausgearbeiteten Musik aus
einer Hochphase des Schaffens Donizettis liegen, sondern am
Sujet. Ähnlich wie „Parisina d’Este“ (1833) oder „Maria de
Rudenz“ (1837) ist „Lucrezia Borgia“ ein Stück der psychischen
Extreme.  Mit  den  nachtschwarzen  Liebesgeschichten  des
romantischen  „melodramma“  und  seinen  Opfer-Heroinen  hat  es
nichts mehr zu tun. Eher weist die Oper in die Richtung, die
Giuseppe Verdi später mit „Rigoletto“ eingeschlagen hat. Das
ist kein Wunder: Beide Opern basieren auf Dramen von Victor
Hugo, der seine „Lucrèce Borgia“ bewusst als Gegenstück zu „Le
roi s’amuse“, der Vorlage für „Rigoletto“, konzipiert hat.

Geächtete Menschen

Beide sind Menschen, die gesellschaftlich geächtet sind – der
eine  wegen  seiner  körperlichen  Entstellung,  die  andere
aufgrund  ihrer  moralischen  Verkommenheit.  Und  beide  sollen
Mitgefühl erzeugen, ja den Zuschauer laut Hugo „zum Weinen
bringen“:  Rigoletto  durch  seine  Zärtlichkeit  als  Vater,
Lucrezia durch die Qual, die sie über ihr verbrecherisches
Vorleben  empfindet,  und  durch  ihre  reine  Mutterliebe.  Die
inneren  Widersprüche  der  Existenz  interessierten  Hugo  wie
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Donizetti; spätere Generationen hielten solche Sujets eher für
widerlich.

Im Gegensatz zu „Rigoletto“ bleiben die Personen bei Donizetti
aber in einer Sphäre zwischen Traum und Realität befangen.
Lucrezia hat einen Sohn, Gennaro, von dem nur sie alleine
weiß,  nach  dem  sie  sich  sehnt,  der  aber  in  ihrem  Leben
tatsächlich  keinen  Platz  haben  darf.  Gennaro,  ein
erfolgreicher Soldat ohne Wurzeln – Vater unbekannt, Mutter
verschollen  –  ist  abhängig  von  der  Obsession  für  ein
überhöhtes  Mutter-Ideal.  Die  Mutter-Sohn-Beziehung  zwischen
Lucrezia  und  Gennaro  bleibt  bis  zum  Ende  unausgesprochen,
bestimmt aber den tödlichen Verlauf der von fatalen Zufällen
bestimmten Handlung. Gennaro fühlt sich von der unbekannten
Dame unerklärlich angezogen. Die rätselhafte Zuneigung schlägt
in Hass um, als am Ende des als „Prolog“ betitelten ersten
Teils der Oper ihre Identität aufgedeckt wird: Sie ist das
Monster „Borgia“.

Mutter  und  Monster:  Diesen  Gegensatz  hat  Victor  Hugo
konstruiert, um im besten romantischen Sinn die Rätselklüfte
des Lebens aufzureißen, Extreme zu markieren, die sich nicht
besänftigen, sondern nur schaudernd aushalten lassen. Felice
Romani, der Librettist Donizettis, hat sie fokussiert auf nur
wenige Personen und so die extremen Spannungen betont, die das
Stück so schwer inszenierbar machen. Eine Herausforderung für
jeden  Regisseur,  aber  eine  mit  dem  eigenen  Reiz,  zu  der
brillanten Musik Donizettis eine adäquate szenische Lösung zu
finden.

Surreale Regie-Elemente



Immer wieder bricht Ben Baur die Szene ins Surreale auf,
so wie hier mit einem Zug von Klerikern. Links: Davide
Giangregorio als Don Alfonso, rechts Marta Torbidoni als
Lucrezia. (Foto: Bettina Stöß)

In Essen hat sich Ben Baur an das Experiment gewagt und sich
dabei stark an Victor Hugo orientiert. Er verzichtet auf die
Schauwert-Schauplätze Venedig und Ferrara, baut auf der Bühne
einen monumentalen, an florentinische Renaissance erinnernden
Saal  mit  Ziegelwand,  einem  dominierenden  Kamin  und  einem
Vorhang, der das Element des Theaters unterstreicht und Raum
und Szenen gliedert. Die kostbare goldgelbe Robe für Lucrezia
ist  eine  der  wenigen  Reminiszenzen  an  die  historische
Papsttochter, die mit Donizettis Figur kaum etwas zu tun hat,
aber durch das Gewand gleichzeitig überhöht wird.

Uta Meenens Kostüme bewegen sich ansonsten im Spektrum von
konkreten Anspielungen – Mönchskutten, Klerikergewänder oder
biedermeierliche Nachthemdchen für die Kinderstatisterie, die
ein surreales Element in die Inszenierung einbringen sollen –
und  einer  uneindeutigen  Phantastik  wie  in  den  queeren,



androgynen Entwürfen für die jungen Menschen in der Entourage
Gennaros oder dem wie ein Bustier gestalteten Brustpanzer von
Lucrezias Gatten Don Alfonso.

Baur ist ein Meister solcher fluider Zeichen und setzt sie
ein, um den Raum als eine Seelensphäre zwischen Wachen und
Träumen zu kennzeichnen. Mehrfach tötet Gennaro im Lauf des
Stücks  Erscheinungen  Lucrezias,  ein  Motiv,  das  surreal
rätselhaft  bleibt,  vielleicht  zu  lesen  als  vergeblicher
Versuch  des  jungen  Mannes,  sich  von  der  Zwangsvorstellung
seines  Mutterbilds  zu  befreien.  Wie  sehr  ihn  dieses
dominierende Ideal am Leben hindert, zeigt sich in der Szene
mit  seinem  Freund  Maffio  Orsini  im  zweiten  Akt.  „Mit  dir
immer,  ob  lebend  oder  tot“  beschwören  die  beiden  im
melodischen Schwung eines Liebesduetts eine Verbindung, die
unübersehbar homoerotische Züge trägt. In Baurs Inszenierung
tritt Orsini im Gewand der Lucrezia Borgia auf – ein Signal
für das verzerrte Gefühlsleben Gennaros, der Liebe offenbar
nur mit dem inneren Bild der „Mutter“ verbinden und so nicht
zu einem authentischen Verhältnis zu Orsini finden kann.

Das Problem bei Baurs überlegtem Regie-Zugriff ist, dass die
szenischen Signale zu naturalistisch wirken und nur peripher
mit  der  verlaufsgetreu  erzählten  Handlung  korrespondieren
können.  Gestorbene  Kinder  Lucrezias,  blutüberströmte
Gemeuchelte,  ein  Zug  von  Kardinälen  mit  dem  Papst  an  der
Spitze: Wo Baur die Handlung im Sinne einer Zeichen- oder
Traumlogik  aufbrechen  will,  wirkt  das  Surreale  nicht;  wo
Transzendierung wirksam werden sollte, bleibt die Handlung zu
fasslich. Dennoch: Die Intention Baurs, das Stück aus dem
Korsett eines schwer nachvollziehbaren Narrativs zu befreien,
führt in die richtige Richtung.

Glanzvolles Debüt



Jessica  Muirhead.  (Foto:
Nanc  Price)

In Essen war jetzt erst die ursprünglich gedachte Besetzung zu
erleben, mit der auch geprobt wurde: In der Premiere am 26.
November mussten drei von vier Hauptrollen durch Gäste ersetzt
werden. Auch jetzt grassiert die Krankheitswelle noch, wie
sich vor allem im von Klaas-Jan de Groot einstudierten Chor
bemerkbar  macht.  Endlich  konnte  aber  Jessica  Muirhead  ihr
Debüt  als  Lucrezia  Borgia  feiern  –  und  sie  hat  die
Anforderungen der Partie zwischen verträumter Lyrik („Com’e
bello! Quale incanto …“), gefährlichem Auftrumpfen („Oh! A te
bada … a te stesso pon mente“) und brennender Verzweiflung
(„Mille  volte  al  giorno  io  moro“)  glanzvoll  ausgeschöpft.
Muirheads leuchtender, bis auf ein paar Stützschwierigkeiten
bei kurzen Noten in der Höhe sicher positionierter Sopran ist
in der Lage, die emotionalen Spannungen in einer hinreißenden
Gesangslinie auszudrücken. Das ist anders als die ziselierte
Feinarbeit, mit der Gruberova die Schwächen ihrer Stimme in
Expression  verwandelte,  anders  auch  als  der  dramatische
Impetus, den Marta Torbidoni in der Premiere als Gast – sie
hatte die Partie vorher in Bologna gesungen – mitgebracht hat.



Der  giftige  Wein  der  Borgia  bringt  den  Tod.  Marta
Torbidoni (Lucrezia) und Francesco Castoro (Gennaro) im
zweiten Akt der Oper. (Foto: Bettina Stöß)

Francesco Castoro als Gennaro kann in der jüngsten Vorstellung
überzeugender punkten als in der Premiere. Er führt seinen
Tenor bewusst leicht und mit einem unangestrengten Ton fern
von dem oft als „italienisch“ missverstandenen Aplomb. Auch
wenn man spürt, dass ihm manche Passage Mühe bereitet: Castoro
vermittelt  einen  Eindruck  davon,  was  Belcanto  im  Sinne
Donizettis bedeutet. Alles andere als Schöngesang bot dagegen
Davide  Giangregorio  bei  seinem  Deutschland-Debüt  als  Don
Alfonso. Weit weg von der eleganten Linienführung und der
unangestrengten Attacke eines Kavaliersbaritons dröhnte er mit
undifferenzierter, auf bloße Außenwirkung getrimmter Kraft und
unsteter  Tonbildung.  Ein  Schönsänger  ist  die  Hausbesetzung
Almas  Svilpa  zwar  auch  nicht,  aber  in  seiner  bewussten
Gestaltung  kommt  er  den  stilistischen  Erfordernissen  des
Singens  näher  als  der  Premierengast  aus  Bologna.  Vokal
glänzend und als Darstellerin überzeugend: Liliana de Sousa
als Maffio Orsini.



Farben der Melancholie

Dass  auch  die  kleineren  Rollen  nicht  ohne  Anspruch  sind,
demonstrieren  Mathias  Frey  (Rustighello),  Tobias  Greenhalgh
und  das  Quartett  der  Kumpane  Orsinis,  Edward  Leach
(Liverotto),  Lorenzo  Barbieri  (Gazella),  Timothy  Edlin
(Petrucci)  und  Joshua  Owen  Mills  (Vitelozzo).  Andrea
Sanguineti, designierter GMD von Essen, hat in der Januar-
Vorstellung das Tempo merklich angezogen, lässt das Orchester
akzentuierter spielen, gibt den Cabaletten drängende Energie
und den lyrischen Momenten die Farbe der Melancholie, die –
etwa in der Einleitung – an die zwei Jahre später entstandene
„Lucia di Lammermoor“ erinnert.

Die vielen Krankheitsfälle im Ensemble gehen allerdings nicht
spurlos vorüber: Die Präzision leidet, die Koordination mit
der Bühne wankt öfter, die Geigen der Essener Philharmoniker
klingen – im Gegensatz zu den warmen Celli – kreidig-scharf.
So ganz ist der Versuch, Victor Hugos sperrige Thematik in
unsere Gegenwart zu übertragen, in Essen nicht geglückt. Aber
diese  „Lucrezia  Borgia“  zeigt,  dass  ein  ambitionierter
Regisseur aus anachronistisch wirkenden Stoffen überraschende
Einsichten gewinnen kann. Das ist nicht neu, hat sich an so
manchem  Opernhaus  aber  noch  nicht  herumgesprochen.  Und
Donizettis Musik ist es allemal wert, von stilsicheren Sängern
und  Musikern  (und  *innen  natürlich  auch)  verlebendigt  zu
werden.

Weitere Vorstellungen in dieser Spielzeit am 14. Januar, 4.
und 15. Februar und 10. März. Karten (0201) 81 22 200 oder
www.theater-essen.de

 

http://www.theater-essen.de


Mit Leoš Janáček in die neue
Spielzeit:  Die  Essener
Philharmoniker  eröffnen  die
Reihe ihrer Sinfoniekonzerte
geschrieben von Werner Häußner | 10. Januar 2023

Er  tritt  für  die  Musik
seiner Heimat ein: GMD Tomáš
Netopil stand am Pult beim
ersten  Sinfoniekonzert  der
Spielzeit  2018/19.  Foto:
Hamza  Saad.

Mit  einer  Aufführung  der  „Glagolitischen  Messe“  von  Leoš
Janáček und von Ludwig van Beethovens gerne vernachlässigter
Zweiter begann Generalmusikdirektor Tomáš Netopil die Serie
der zwölf Sinfoniekonzerte der Essener Philharmoniker.

Mit Janáčeks „Glagolitischer Messe“ stellt Tomáš Netopil ein
weiteres wichtiges Werk aus dem hierzulande viel zu wenig
bekannten  Repertoire  seiner  tschechischen  Heimat  vor.  Eine
Serie,  die  hoffentlich  in  den  nächsten  Jahren  –  Netopils
Vertrag  wurde  bis  2023  verlängert  –  weitere  Begegnungen
ermöglicht. Die Messe trägt ihren Namen, weil der glühende
Panslawist  Janáček  den  Messtext  im  uralten  Kirchenslawisch
vertont hat.
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Liturgisches Werk oder Konzertmusik?

Im Westen wurde die Komposition nie richtig heimisch: Ihr hing
wie so manch anderer wertvoller Musik östlicher Nachbarn das
zweifelhafte  Prädikat  des  „Nationalen“  an.  Nicht  für  die
Liturgie geschaffen und selbst für semiprofessionelle Chöre
sehr  schwer,  dazu  weder  schmeichelnd  melodisch  noch
offensichtlich  fromm,  passte  sie  als  merkwürdiger  Zwitter
weder in die kirchliche Musikpflege noch in den bürgerlichen
Konzertbetrieb.

Das hat sich durch einige verdienstvolle Einspielungen – von
Rafael Kubelik bis Pierre Boulez – zum Glück geändert. Aber
die  aufgelockert  besetzten  Reihen  im  Alfried  Krupp  Saal
belegen,  dass  die  Messe  das  Publikum  nicht  anzieht  –  ein
Schicksal,  das  sie  kurioserweise  mit  Beethovens  Zweiter
Sinfonie  teilt.  Dabei  spart  Janáček  nicht  mit  hymnischem
Überschwang: in den Fanfaren des Beginns etwa, die sich am
Ende wiederholen, aber auch im aufgewühlten Credo, das die
slawische Glaubensformel „Vĕruju“ stets aufs Neue wiederholt.

Vielfältige Farben der Blechbläser

Dazwischen nimmt Janáček die Musik oft zurück. Aber der raue
Samt flächiger Violinen und die dunklen Bläser-Piani werden
kontrastiert  von  Paukensoli  und  heftigen  Orgelakkorden
(Friedemann Winklhofer). Die Farben der Blechbläser setzt er
vielfältig  ein,  kontrastiert  filigrane  Streicher  mit  der
tiefen Glut von Posaunen und Tuba. Die heftigen rhythmischen
Akzente, die ostinat wiederholten Figuren, das drängende, oft
atemlose Tempo ist als expressives Mittel aus seinen Opern
wohlbekannt.

Netopil lässt die Philharmoniker die spröden Seiten des Klangs
nicht überbetonen, sondern sorgt für eine eher weiche, aber
nicht glattpolierte Artikulation. Almuth Herbst bietet unter
den Solisten trotz ihrer nur marginalen Aufgabe den schönsten,
weich  grundierten  Stimmklang.  Carlos  Cardoso  mit  kräftig-



festem Tenor und Almas Svilpa mit muskulösem Bass sind ihren
Partien gewachsen; Andrea Danková zeigt harte Tongebung und
flackerndes Vibrato, das dem Kern ihres Soprans dennoch nicht
hilft, das Orchester zu überstrahlen.

Alle Anzeichen panischer Gottesfurcht

Patrick Jaskolka und Jens Bingert haben ihre Chöre vorzüglich
einstudiert:  Die  Sängerinnen  und  Sänger  pflegen  eine
weitgehend  klare  Aussprache  des  fremden  Idioms.  Die
Lobpreisungen  des  „Gloria“,  die  Glaubenssätze  des  „Credo“
fasst  Janáček  nicht  in  die  Form  feierlicher  Hymnen  oder
erhabener  Anrufungen:  Sie  erklingen  wie  hervorgestoßene
Aufschreie, atemlos, hektisch, erregt und grell. Da äußert
sich keine balsamische Glaubensgewissheit, sondern eine fast
panische Gottesfurcht. Der kirchenskeptische Janáček schreibt,
ähnlich wie Giuseppe Verdi in seiner „Missa da Requiem“, eine
Musik des Zweifels, aber auch der existenziellen Hoffnung am
Rande des Nichts. Die Hoffnung, am Ende möge doch nicht alles
umsonst gewesen sein, verbindet Janáčeks Messe mit Beethovens
Ouvertüre zu Goethes „Egmont“, die den Abend eröffnete, voll
Wehmut und Passion.

So  haydnisch  heiter  wie  oft  beschrieben  klingt  Beethovens
Zweite  Sinfonie  an  diesem  Abend  auch  nicht:  Die  Violinen
artikulieren frisch und markant im ersten Satz, im Scherzo
trifft das Orchester die Eleganz á la Haydn, aber auch die
unwirschen Akzente und dynamischen Überraschungen, die über
die Surprisen des älteren Meisters hinausgehen.

Während Netopil die Einleitung genüsslich ausbreitet, findet
er im Allegro con brio des ersten Satzes den forschen Schritt,
der gleichwohl nichts überhetzt, gibt im zweiten Satz mehr
Atem als Zeit und macht so aus dem „Larghetto“ kein „Largo“.
Der letzte Satz wird erhitzt getrieben und hält die Spannung
bis zum Ende. So gespielt steht die Zweite keineswegs in der
zweiten Reihe der Sinfonien Beethovens.



Saisonausblick: Dominanz des Bewährten

Mit  dem  Schlagzeug  steht  in  der  beginnenden  Saison  ein
Instrumentarium im solistischen Vordergrund, das erst im 20.
Jahrhundert  zu  derartigen  Ehren  gekommen  ist:  Alexej
Gerassimez, inzwischen in die führende Riege der Schlagzeuger
aufgestiegen, widmet sich „Sieidi“, einem Konzert des Finnen
Kalevi  Aho.  Dieses  Konzert  ist  auch  in  einem  neuen
„Einsteiger-Abo“ mit vier Konzerten enthalten, mit dem die
Vorteile  eines  fest  gebuchten  Platzes  schmackhaft  gemacht
werden sollen.

Die  weiteren  Konzerte  bis  Juli  2019  bieten  Neues  oder
Überraschendes nur in homöopathischen Dosen, verlassen sich
auf  die  Dominanz  des  Bewährten  und  eine  Prise  von
Randständigem: Tschaikowsky etwa zieht immer und kommt mit
seiner Fünften, kombiniert mit dem Violinkonzert mit Julian
Rachlin als Solist und Dirigent, am 14./15. Februar zu Ehren.
Dazu tritt am 11./12. Juli das b-Moll-Klavierkonzert mit Boris
Berezovsky.  Mozarts  „Jupiter“,  Bruckners  Dritte  unter  Hans
Graf, Mahlers Sechste und Schostakowitschs Fünfte, beide mit
Netopil am Pult, umschreiben den Kreis der Sinfonien.

Namhafte Solisten wecken Erwartungen

180 Jahre alt wird der Philharmonische Chor Essen, der mit
Janáčeks  Messe  eine  erste  Bewährungsprobe  erfolgreich
bestanden hat und sich am 22./23. November Wolfgang Amadeus
Mozarts „Requiem“ stellen wird. Erwartungen wecken die Namen
der Solisten, unter ihnen der amerikanische Pianist Tzimon
Barto mit dem B-Dur-Klavierkonzert Johannes Brahms‘ am 10./11.
Januar 2019, Christiane Karg mit Maurice Ravels „Shéhérazade“
am 7./8. März, der Geiger Daniel Bell mit Antonio Vivaldis
„Die vier Jahreszeiten“ am 4./5. April oder Gautier Capuçon,
der am 20./21. Juni das Erste Konzert für Violoncello und
Orchester op. 33 von Camille Saint-Saëns spielt.

Selten zu hörende Werke wie Arthur Honeggers witzige Sport-



Adaption  „Rugby“  oder  Ottorino  Respighis  musikalische
Annäherung an den magischen Lichtglanz bunter Kirchenfenster
„Vetrate di Chiesa“ stehen eher am Rand – in diesem Fall etwa
als Einleitung zu Carl Orffs unverwüstlichen „Carmina burana“
mit  Ivor  Bolton  und  dem  Collegium  Vocale  Gent  am  25./26.
April.

Schon  am  27.  und  28.  September  setzt  sich  die  Reihe  der
Sinfoniekonzerte fort, wenn Gastdirigent Alexander Liebreich
als  zentralen  populären  Programmpunkt  Modest  Mussorgskys
„Bilder eine Ausstellung“ dirigiert.

Tel.: (0201) 81 22 200, www.theater-essen.de

Nixen im Badezuber – Dvoráks
Oper  „Rusalka“  findet  in
Essen  den  Weg  in  die
Psychiatrie
geschrieben von Martin Schrahn | 10. Januar 2023
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Szene  aus  der
Anstalt.  Rusalka
(Sandra  Janusaite)
besingt  den  Mond,
der  bloß  eine  OP-
Lampe  ist.  Foto:
Bettina  Stöß

Da bringt die junge Braut ihren Zukünftigen um. Weil sie den
schlimmen  Finger  im  erotischen  Techtelmechtel  mit  einer
anderen erwischt hat. Für ihn war das eine Art Flucht: weg von
einem  Wesen,  das  ebenso  faszinierend  wie  rätselhaft  ist,
spröde und stumm wie ein Fisch, hin zu einer richtigen Frau. 

Derartiges kommt in den besten Familien vor. Selbst in jenen
der  vorletzten  Jahrhundertwende,  im  großbürgerlichen  Gefüge
des Fin de Siècle. Zu jener Zeit also, als Sigmund Freud die
„Traumdeutung“  herausbrachte  und  Antonin  Dvorák  seine
Märchenoper  „Rusalka“  komponierte.  Und  so  hat  die
niederländische  Regisseurin  Lotte  de  Beer  eins  und  eins
zusammengezählt: Im Essener Aalto-Theater zeigt sie uns eine
Nixe  unter  freudscher  Beobachtung  –  im  klinisch  kühlen
Ambiente, mit Anstaltsbadewannen und Gewölbezellen, nicht zu
vergessen die berühmte Couch des Analytikers.

Klapse statt irrlichterndes Dasein ist das Los dieser Rusalka.
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Die Geschichte wird dabei gewissermaßen von hinten aufgerollt,
vom  Tod  des  Prinzen  und  ihrer  Internierung  aus  –  die
einleitende Szenerie zu Dvoráks Vorspiel macht es deutlich.
Dieser dramaturgische Kniff ist wohl auch erforderlich, um die
Doppelung  von  Märchenzeit  und  Therapiezeit  zu  verstehen.
Hilfreich  wäre  im  übrigen  ein  Hinweis  im  Programmbüchlein
gewesen,  auf  eine  Schrift  Freuds  aus  dem  Jahr  1913,
„Märchenstoffe  in  Träumen“.  Oft  nämlich  verknüpften  seine
Patientinnen Erinnerungen und Träume mit dem Durchleben von
Märchen.

Nun  also:  Die  Nixen  necken  den  Wassermann  im  Badezuber,
Rusalka beklagt in der Wanne nebenan ihr seelenloses Dasein.
Die  Hexe  Jezibaba  rauscht  nicht  als  schmuddeliges
Hutzelweibchen heran, sondern gibt sich rauchend mondän im
dicken  Pelz.  Die  Menschwerdung  Rusalkas  gleicht  einem
Beschneidungsritus. Im übrigen gilt: Wer schön sein will, muss
leiden – und stumm bleiben wie ein Fisch. Entsprechend herzig
die Begegnung mit dem Prinzen, ein Tändeln zweier Backfische,
ein Fremdeln zweier Zagender. Zuletzt aber doch: Küsse der
Leidenschaft.

Wie  die  Backfische:
Zärtliche Begegnung zwischen
Rusalka  (Sandra  Januskaite)
und  dem  Prinzen  (Ladislav
Elgr). Foto: Bettina Stöß

Was  so  intim  klingt,  ist  auf  der  Riesenbühne  des  Aalto
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gleichwohl  angenehm  proportioniert  in  Szene  gesetzt.  Das
eingespielte Duo Clement&Sanou schafft Atmosphäre durch Farbe,
stellt  die  feine  Festgesellschaft  im  2.  Akt  aufs  Podest,
während unten Rusalka angstvoll deren patriarchalische Riten
beobachtet, wuchtet Badewannen in den Raum oder kerkert die
Nixe  im  mächtigen  Gummizellengewölbe  ein.  Manches  wirkt
gelungen, anderes aber gehörig plakativ. Wie denn auch die
Regie immerhin in sich schlüssig ist. Die Frage, die bleibt,
ist eher grundsätzlicher Art: Ob nicht manche Frauenfigur der
Opernliteratur  sich  neuerdings  beständig  der  Psychoanalyse
aussetzen muss.

Eines aber ist gewiss: Mit Sandra Janusaite hören und sehen
wir eine Rusalka, die sich die Seele aus dem Leib spielt und
singt. Fast körperlos, fahl und verhangen klingt zunächst ihr
Mondlied,  dann  aber  trägt  ein  dramatisch-emphatischer
Sehnsuchtston  ihre  Empfindung.  Die  Stimme  mag  in  der
Mittellage  etwas  spröde  wirken,  gleichwohl  verfügt  die
Sopranistin  über  Farbreichtum  sowie  flammende
Verzweiflungsgröße.  Und  wenn  sie  sich,  im  Angesicht  des
untreuen  Prinzen  auf  die  Beine  schlägt,  als  Symbol  ihres
fluchbeladenen Daseins, wenn sie im Zellengewölbe in ihrer
Zwangsjacke dahinleidet, dann ist das gleichermaßen mitreißend
wie anrührend. Bis ihr Dr. Freud eine Spritze geben lässt –
sie  sinkt  hernieder,  ob  schlafend  oder  sterbend  oder  im
Wagnerschen Sinne erlöst, bleibt unserer Fantasie überlassen.

Bitteres  Ende  in  der
Gummizelle.  Foto:  Bettina
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Stöß

Dagegen wirken alle anderen Akteure beinahe blass. Ladislav
Elgr  verleiht  dem  Prinzen  zwar  ein  kultiviertes  tenorales
Timbre,  wirkt  in  hoher  Lage  aber  leicht  nervös  und  lässt
mitunter  Eleganz  vermissen.  Markant  Almas  Svilpa  als  ewig
mahnender und klagender Wassermann, nur bedingt verschlagen
die Hexe der Lindsay Ammann.

Das  eigentliche  Wunder  des  Abends  spielt  sich  ohnehin  im
Orchestergraben ab. Mit Tomás Netopil am Pult zaubern die
Essener Philharmoniker die Idiomatik von Dvoráks Musik aufs
Schönste herbei. Sie spinnen silberhelle Melodiefäden, geben
der  Dramatik,  die  schon  auf  Janáceks  Realismus  verweist,
kantiges Gewicht, ohne zu überzeichnen. Und alles Böhmisch-
Musikantische hält sich im Rahmen. Nichts von Verharmlosung
eines bis dato immer noch unterschätzten Komponisten.

Noch einige Termine im Juni. www.aalto-musiktheater.de

(Der  Text  ist  zuerst  in  ähnlicher  Form  im  „Westfälischen
Anzeiger“ erschienen.)

 


