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Serena  Farnocchia  als  Elisabetta  in  Rossinis  Oper
„Elisabetta,  Regina  d’Inghilterra“  beim  Festival
„Rossini in Wildbad“. (Foto: Patrick Pfeiffer)

Macht  hat  ihren  Preis:  Um  störende  emotionale  Einflüsse
auszuschalten, will die Königin hinfort die Liebe aus ihrem
Herzen verbannen. Dulden wird sie in sich nur noch Ruhm und
„Pietá“ – ein italienischer Begriff, der schwer ins Deutsche
zu  übersetzen  und  zwischen  Barmherzigkeit  und  religiös
fundiertem  Wohlwollen  anzusiedeln  ist.  Man  möchte  nicht
tauschen  mit  Gioachino  Rossinis  englischer  Königin
„Elisabetta,  Regina  d’Inghilterra“.
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Die knapp drei Stunden dauernde Studie über die Ohnmacht der
Mächtigen,  die  Macht  der  Täuschung  und  Intrige  und  das
Verhängnis  verborgener  Gefühle  ist  die  zentrale  Oper  des
diesjährigen Festivals „Rossini in Wildbad“, das seit mehr als
30  Jahren  unendlich  wertvolle  Entdeckerarbeit  leistet.  Was
sich  die  über  80  öffentlich  finanzierten  deutschen
Musiktheater nur in Ausnahmefällen zumuten, ist in dem einst
noblen württembergischen Staatsbad im Norden des Schwarzwaldes
alljährliche  Herausforderung.  Intendant  Jochen  Schönleber,
gestützt von der inhaltlichen Vorarbeit der Deutschen Rossini-
Gesellschaft,  erarbeitet  mit  einem  schwindelerregend
bescheidenen Etat diejenigen Meisterwerke aus der Feder des
„Schwans von Pesaro“, die ansonsten dem deutschen Publikum –
ungeachtet einer weltweiten Rossini-Renaissance – weitgehend
vorenthalten blieben.

In diesem Jahr sind es, allen Behinderungen durch die Corona-
Pandemie zum Trotz, neben „Elisabetta, Regina d’Inghilterra“
die entzückende „Farsa“ aus frühen Rossini-Jahren „Die seidene
Leiter“ („La Scala di Seta“) und eine Wiederentdeckung des
Meisters  der  französischen  Opéra  comique,  Daniel  François
Esprit  Auber,  mit  dem  Titel  „Le  Philtre“  von  1831.  Das
Libretto  Eugène  Scribes  wurde  ein  Jahr  später  erneut  von
Gaetano Donizetti vertont und erlangte als „Der Liebestrank“
Weltruhm.

Wertvolle Musik aus früheren Opern

Für Rossini stand mit seiner ersten Oper für Neapel einiges
auf dem Spiel: Er musste sich als Komponist in einer Stadt mit
bedeutender  musikalischer  Tradition  und  einem  gebildeten,
kulturell aufgeschlossenen Publikum beweisen und den später
legendär  gewordenen  Impresario  Domenico  Barbaja  überzeugen.
Für  „Elisabetta“  wertete  Rossini  frühere  Werke  aus  und
übernahm  etwa  aus  dem  experimentellen,  beim  Publikum
durchgefallenen  „Sigismondo“  –  ein  psychologisch  komplexes
Werk, das höchste Aufmerksamkeit verdient – wertvolle Musik.

https://www.bad-wildbad.de/rossini/
https://www.rossinigesellschaft.de/de/
https://www.rossinigesellschaft.de/de/


Für den heutigen Zuhörer irritierend ist, wenn zu Beginn des
Dramas die Ouvertüre erklingt, die Rossini aus seiner frühen
Oper  „Aureliano  in  Palmira“  übernahm  und  später  für  den
„Barbier von Sevilla“ drittverwertete. Sie zeigt aber damit
eine ästhetische Maxime Rossinis jener Epoche: Musik ist nicht
„romantischer“ Spiegel der Gefühle der Bühnen-Protagonisten,
sondern  hat  eine  absolute  Qualität,  für  die  sich  die
Zuschreibung  zu  bestimmten  außermusikalischen  Affekte
verbietet.

Was nicht heißt, dass Rossini seine Musik, quasi über allem
schwebend,  jeder  beliebigen  Regung  überziehen  würde.  In
„Elisabetta“ finden sich zwar solche Momente wie die Cavatina
der  Königin,  deren  freudig  bewegter  zweiter  Teil  das
musikalische Material für die kecke Rosina des „Barbier von
Sevilla“ abgegeben hat. Aber expressive Momente wie die Arie
der Mathilde („Sento un‘ interna voce“) oder die große Arie
des  Leicester  im  zweiten  Akt  zeigen  Rossini  auf  der  Höhe
seiner gestaltenden Kraft für den Aufruhr der Emotionen.

Der Charme einer Wanderbühne

Die  Wildbader  Aufführung  hat  etwas  vom  Charme  früherer
Wanderbühnen:  Die  üblichen  Aufführungsorte  –  etwa  die
Trinkhalle – standen wegen der Pandemie nicht zur Debatte. Die
zugige  „offene  Halle“  an  einem  Sportgelände  am  Ende  des
Kurparks ist eine immerhin resonanzreiche Balken- und Bretter-
Konstruktion  mit  einer  Mini-Bühne  und  dem  dicht  gepackte
Orchester vor Stuhlreihen, auf denen das Publikum – genesen,
geimpft  oder  getestet  –  sich  nach  den  Sitzbrettern  des
Bayreuther Festspielhauses sehnt. Entsprechend kompakt ist der
Klang,  den  Antonino  Fogliani  mit  energischen  Gesten  dem
Philharmonischen Orchester Krakau entlockt: flott und etwas
steif in der Ouvertüre, auch sonst in den Phrasierungen eher
lakonisch als geschmeidig, mit teils elegisch ausschwingenden,
teils robust unflexiblen Bläserklängen und manchmal fahrigen,
meist  aber  um  leichten  Schmelz  bemühten  Streichern.  Der
Philharmonische Chor Krakau bleibt, vom Orchester zugedeckt,



unsichtbar im Hintergrund und darf nur im Finale auf der Bühne
Aufstellung beziehen.

Die Szenerie führt uns in ein beliebiges Zentrum heutiger
Macht:  ein  paar  Designermöbel,  Security-Leute  mit
Sonnenbrillen, ein stets präsenter Lakai mit Einblick in die
Machtstrukturen  (Luis  Aguilar)  und  Elisabetta  im  roten
Glitzerkleid (Kostüme: Ottavia Castellotti). Schönleber lässt
als Regisseur den Darstellern weitgehende Freiheit, was zu
manch  abgelebter  Operngeste  oder  zu  seltsam  reaktionslosen
Momenten in Szenen höchster dramatischer Verdichtung führt –
etwa wenn im Finale des ersten Akts die heimliche Ehefrau des
Helden Leicester samt ihrer Abkunft von Elisabeths politischer
Rivalin Mary Stuart enthüllt wird.

Ein nachtschwarzer Charakter

Gehört  zu  den  düstersten  Charakteren  der
Operngeschichte: Norfolc in Rossinis „Elisabetta, Regina
d’Inghilterra“,  in  Bad  Wildbad  verkörpert  von  Mert
Süngü. (Foto: Patrick Pfeiffer)

Auch Norfolc, der von Rossini am subtilsten ausgearbeitete



Charakter  der  Oper,  könnte  den  Zugriff  der  Regie  gut
vertragen: Mert Süngü gibt zwar den abgebrühten Intriganten,
den Egozentriker der Macht, den von Neid auf den erfolgreichen
Militär Leicester zerfressenen Ehrgeizling, bleibt aber in der
Ausdeutung dieser Figur immer wieder an der Oberfläche. Reto
Müller hat im Programmheft zu Recht auf die Parallelen zu Jago
hingewiesen  und  den  Rang  dieser  wohl  zu  den  schwärzesten
Opernfiguren gehörenden Partie betont. Und in der Tat erinnert
etwa die Szene, in der Norfolc der Königin die Wahrheit in
giftigen Dosen verabreicht, frappierend an eine Entsprechung
in Verdis „Otello“. Rossini stellt hier mehr als den üblichen
Opernschurken  auf  die  Bretter  –  ein  Grund,  sich  dieser
„Elisabetta“ einmal mit einem dezidierteren Regie-Zugriff zu
stellen.  Süngü  hat  unter  den  drei  Tenören  die  robusteste
Stimme,  muss  sich  bisweilen  bemühen,  ein  hart  schlagendes
Vibrato unter Kontrolle zu halten, bringt aber für die Farbe
des  Bösen  den  passenden,  entschiedenen,  bis  zum  Zynismus
geschärften Ton mit.

In der Titelrolle lässt Serena Farnocchia keine Gelegenheit
aus, ihre dramatisch fundierte Geläufigkeit zu demonstrieren
und ein sattfarbenes Timbre leuchten zu lassen. Man staunt
über die Anforderungen dieser Partie und wundert sich, über
welche  technischen  Mittel  und  gestalterischen  Raffinessen
Isabella  Colbran,  die  Frau  Rossinis,  anno  1815  bei  der
Uraufführung verfügt haben muss. Serena Farnocchia taucht in
der  Darstellung  der  instrumentalisierten,  ihren  eigenen
Liebes-Illusionen  verfallenen,  mit  unmittelbaren,  kaum
reflektierten Affekten reagierenden Königin nicht sehr tief in
die  Psychologie  der  Figur,  reizt  aber  ungeachtet  manch
vibratoschwerer Passagen die vokale Bravour bis an die Grenzen
aus.

Mühelose Gesangskunst

Auch bei Veronica Marini als Mathilde hindert ein ausgeprägtes
Vibrato immer wieder eine geschmeidige Gesangslinie, aber sie
singt  mit  präsentem,  gut  fokussiertem  Ton  nahe  an  den



seelischen Schmerzen ihrer Rolle und findet vor allem in den
Ensembles – dem Duett des ersten und dem Terzett des zweiten
Akts – ein glückliches Einverständnis mit ihren Partnern. Die
dritte Frau im Bunde ist Mara Gaudenzi in der kleinen Rolle
des Enrico, die man sich gerne größer gewünscht hätte: Die
Sängerin  aus  der  Wildbader  Akademie  BelCanto  zeigt  einen
frischen,  ausgeglichenen  Mezzo  und  eine  wunderbar
unangestrengte  Bildung  des  Tons.

Militärisch erfolgreich, tappt Leicester in die Fallen
seines Widersachers Norfolc. Patrick Kabongo vermittelt
mit  seinem  exquisiten  Tenor  reinstes  Rossini-Glück.
(Foto: Patrick Pfeiffer)

Vollendetes  Rossini-Glück  gewährt  Patrick  Kabongo  in  der
männlichen  Hauptrolle  des  heimlich  verheirateten,  von
Elisabetta begehrten militärischen Siegers über die Schotten,
des Generals Leicester. Selten hört man einen so leuchtenden,
sicher  fundierten  Tenor,  der  jede  Höhe  unangestrengt
selbstverständlich  erreicht  und  souverän  ausformuliert,  der
auch in der Mittellage mit flexibler Fülle prunkt und der in
den Koloraturen und Verzierungen wie in den schwierigen, nur



mit zuverlässiger Stütze zu bewältigenden Legati keine Spur
von Mühe erkennen lässt. Strahlendes Rossini-Glück, wie es
nicht häufig erreicht wird!

Für das Festival im Juli 2022 hat Intendant Jochen Schönleber
ein anspruchsvolles Programm mit drei Raritäten angekündigt:
Adina, Armida und Ermione. Doch auch in der Region lässt sich
im Herbst eine seltene Oper Rossinis erkunden: Am 23. Oktober
2021 feiert am Musiktheater im Revier Gelsenkirchen Rossinis
„Otello“  Premiere.  Info:
https://musiktheater-im-revier.de/de/performance/2021-22/otell
o

Mehr als Filet und Trüffel:
Die Musikwelt begeht das 150.
Todesjahr  Gioachino  Rossinis
–  Festivals  in  Bad  Wildbad
und Pesaro würdigen sein Werk
geschrieben von Werner Häußner | 26. Juli 2021
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Gioachino  Rossini.
Historische  Aufnahme
von Nadar (eigentlich
Gaspard-Félix
Tournachon)

Er  ist  unbestritten  einer  der  großen  Komponisten  des  19.
Jahrhunderts  und  hat  mit  „Il  Barbiere  di  Siviglia“  ein
Meisterwerk geschaffen, das seit seiner Premiere 1816 nicht
mehr  von  den  Bühnen  der  Welt  wegzudenken  ist.  Aber  die
öffentliche Wahrnehmung Gioachino Rossinis weist merkwürdige
Brüche und Lücken auf. Von seinen rund 40 Bühnenwerken wird
neben dem unsterblichen spanischen Barbier nur eine Handvoll
im  Repertoire  der  Opernhäuser  zur  Kenntnis  genommen  –
zumindest  in  Deutschland.

Die  in  den  siebziger  Jahren  entstandenen,  ausgezeichneten
Einspielungen unter Claudio Abbado haben „La Cenerentola“ und
„L’Italiana in Algeri“ wieder weithin bekannt gemacht. Den
„Turco in Italia“ hatte zuvor schon Maria Callas in einer –
wenn auch arg verstümmelten – Aufnahme wieder ins Bewusstsein
geholt.  Anerkannt,  wenn  auch  über  Jahrzehnte  nicht  häufig
gespielt, war stets Rossinis letztes Werk für die Bühne, der
1829 in Paris uraufgeführte „Guillaume Tell“ – ein Markstein
in der Geschichte der Oper.



Brillanter Witz gegen deutschen Tiefsinn

Über  die  Gründe,  die  zum  Verschwinden  großer  Teile  des
Rossini’schen Schaffens geführt haben, ist mittlerweile viel
geschrieben  worden.  Sie  reichen  vom  Geschmackswandel  des
Publikums nach 1850 über die früher verheerende Quellenlage
bis hin zur politisch und nationalistisch motivierten Polemik.
Gegen den deutschen Tiefsinn von Beethoven bis Wagner hatte
die  flatterhafte  italienische  Muse  keine  Chance.  Gegen
Rossinis brillanten Witz und sarkastische Schärfe standen das
so  gesehene  „echte“  Gefühl  und  die  „wahre“  Liebe.  Solche
Denkschablonen  verhindern  bis  heute  eine  adäquate
Beschäftigung mit Rossinis Gesamtwerk, zumal mit den ernsten
Opern,  die  nach  wie  vor  vom  Glanz  seiner  buffonesken
Paradestücke  in  den  Schatten  gedrängt  werden.

Merkwürdig auch, wie Rossini als Person wahrgenommen wird.
Karikiert wird er gerne als heiterer Jupiter im Reich der
Musik, der aber eher von Tournedos Rossini und getrüffeltem
Truthahn  umgeben  ist:  Rossini,  der  Schöpfer  unsterblicher
Anekdoten und elektrisierender Melodien; Rossini, der witzige,
aber auch faule Gourmet; Rossini, der Wagner nicht verstand
und die neue Zeit ablehnte.

So wird das Bild verzerrt, in dem von Rossini, dem kritisch-
aufklärerischen  Geist,  dem  illusionslosen  Analytiker,  dem
musikalischen  Innovator  und  Experimentator,  aber  auch  von
Rossini,  dem  kranken  Mann  und  depressiven  Leidenden,  kaum
Konturen  zu  erkennen  sind.  Auch  über  seine  meist  sorgsam
getarnte Religiosität ist kaum etwas zu erfahren.

Dass solche Stereotypen bis heute weitergetragen werden, zeigt
die neueste Publikation „Rossini – die hellen und die dunklen
Jahre“ von Joachim Campe, dem Rezensenten klägliches Scheitern
attestieren. Zum Glück gibt es die schon älteren Biographien
von  Volker  Scherliess  und  Richard  Osborne  sowie  das  Buch
„Gioachino  Rossini  und  seine  Zeit“  des  in  Köln  lehrenden
Musikwissenschaftlers Arnold Jacobshagen, das zuverlässig und



auf  dem  aktuellen  Stand  der  Forschung  ein  neues  Bild  des
Komponisten zeichnet.

Der Trend weist in seine Richtung

Inzwischen scheint sich auch auf den Bühnen der Welt ein Trend
in Richtung Rossini abzuzeichnen. Wer auf www.operabase.com
eine  Statistik  der  Opern-Aufführungen  der  letzten  fünf
Spielzeiten  abruft,  findet  Rossini  mit  5237  gezählten
Vorstellungen  auf  Platz  vier  unter  den  weltweit
meistgespielten  Komponisten  –  hinter  Verdi,  Mozart  und
Puccini,  aber  vor  Wagner  (Platz  6),  Bizet  oder  Richard
Strauss.  Sicher  ist  das  dem  „Barbier  von  Sevilla“  zu
verdanken, der im Ranking der Opern Rossinis einsam an der
Spitze steht.

Die Breite der Rezeption auch kaum bekannter Werke Rossinis
ist bemerkenswert. Doch im deutschsprachigen Raum prägt sich
dieser Trend eher zögerlich aus. In den letzten Jahren traten
neben eine Reihe von Neuinszenierungen von „Guillaume Tell“
und  einem  lebhaften  Interesse  an  der  erst  1984  in  ihrer
originalen  Gestalt  wiederentdeckten  „Reise  nach  Reims“  nur
wenige  (Wieder-)entdeckungen:  So  etwa  die  monumentale
Vertonung des biblischen Exodus-Stoffes „Mosé in Egitto“ in
Bregenz und jüngst in Köln, „Semiramide“ in München und bei
den  Tiroler  Festspielen  Erl,  „Die  diebische  Elster“  in
Würzburg und Frankfurt, „Ermione“ und „Maometto Secondo“ in
Rostock,  „Tancredi“  in  Mannheim  oder  „Elisabetta,  Regina
d’Inghilterra“ im Theater an der Wien.

Auch  die  kommende  Spielzeit  2018/19  weist  trotz  des  150.
Todesjahres Rossinis – er starb am 13. November 1868 – bisher
nicht darauf hin, dass Rossini über den üblichen Rahmen hinaus
zur Kenntnis genommen würde. Lediglich die Tiroler Festspiele
Erl  setzen  ihren  Einsatz  für  Rossini  mit  dem  kühnen,  mit
Formen experimentierenden „Ermione“ fort (6. und 13. Juli).
das Theater an der Wien kündigt ab 13. Oktober einen neuen
„Guillaume Tell“ an. Ansonsten seift der Sevillaner Barbier



seine  Widersacher  landauf  landab  in  alten  und  neuen
Inszenierungen  ein.

Festivals leisten wichtige Entdeckerarbeit

Frisch renoviert: Das
Wildbader Kurtheater.
Foto: Marcel Menz

Umso wichtiger ist die Arbeit der beiden Rossini gewidmeten
Festivals in Europa. Dem Rossini Festival im italienischen
Pesaro und dem zum 30. Mal stattfindenden Festival Rossini in
Wildbad ist zu verdanken, dass die neuen kritischen Editionen
der Opern in lebendiger Musik und aktuellen Inszenierungen
ihren Wert für die Gegenwart beweisen können. An der Adria und
im Schwarzwald wandeln sich Noten in Klang, die zum Teil seit
ihrer  Entstehungszeit  in  Archiven  schlummern.  Scheinbar
bekannte Werke werden neu gehört.

Gerade das Festival in Wildbad leistet mit geringen Mitteln,
was von solide finanzierten deutschen Opernhäusern mit ihrem
Apparat und ihren dramaturgischen Kompetenzzentren bis heute
nicht zu erwarten ist: Nie gehörte Werke Rossinis werden auf
ihre  Relevanz  befragt,  eine  junge  Generation  stilistisch
gewandter  und  technisch  anspruchsvoll  ausgebildeter  Sänger
zeigt, wie Rossini heute zu singen ist.

http://www.rossinioperafestival.it/?lang=eng
https://www.bad-wildbad.de/rossini/


Im  Sommer  2018  setzt  Bad  Wildbad  unter  dem  seit  1991
amtierenden, unermüdlichen Intendanten Jochen Schönleber seine
Serie verdienstvoller Aufführungen fort. Sie sind inzwischen
längst international anerkannt und ziehen Publikum aus allen
Teilen  der  Welt  an.  Auf  dem  Programm  des  Jubiläumsjahres
stehen  vom  13.  bis  29.  Juli  vier  Opern:  „L’Equivoco
stravagante“  („Die  verrückte  Verwechslung“),  eine  grotesk-
zweideutige Liebesgeschichte, die erste abendfüllende komische
Oper Rossinis von 1811. Als deutsche Erstaufführung erklingt
Rossinis letzter Erfolg vor seinem Abschied aus Neapel, das
dramma per musica „Zelmira“, dirigiert von Gianluigi Gelmetti
und mit der in den Vorjahren umjubelten Silvia Dalla Benetta
in der Titelrolle.

In einer eigens erstellten vervollständigten Ausgabe zeigt das
Festival am Nordrand des Schwarzwaldes Rossinis monumentaler
Choroper „Moïse“, die den Auszug der unterdrückten Israeliten
unter Führung von Moses aus dem Land der Pharaonen und die
Vernichtung der ägyptischen Truppen beim Zug durch das Rote
Meer  schildert.  Fabrizio  Maria  Carminati  dirigiert,  der
russische  Bass  Alexej  Birkus  vom  Staatstheater  Nürnberg
verkörpert die Gestalt des alttestamentlichen Patriarchen.

Die vierte Oper im Programm ist „La Cambiale di Matrimonio“
(„Der  Heiratswechsel“),  der  erste  in  Venedig  aufgeführte
komische Einakter des erst 18jährigen Rossini. Ergänzt wird
das  Programm  durch  Konzerte  mit  Rossini-Raritäten  wie  den
„Trois choeurs religieux“ für Frauenchor, der Klavierkantate
„Aurora“ oder der berühmten Solokantate „Giovanna d’Arco“. Als
Festkonzert zum Jubiläum erklingt die Kantate „Le Nozze di
Teti e di Peleo“. Am 15. und 24. Juli singen Solisten des
Festivals  in  Rossinis  „Petite  Messe  Solennelle“,  seinem
letzten großen, dem lieben Gott gewidmeten Werk.

Drei neue Inszenierungen beim Festival in Pesaro



Das Teatro Rossini in
Pesaro,  Spielort  des
Festivals,  bei  dem
sich  alles  um  den
berühmten  Sohn  der
Stadt  an  der  Adria
dreht.  Foto:  Werner
Häußner

Das italienische Pesaro feiert das 150. Todesjahr Rossinis vom
11.  bis  23.  August  2018  mit  drei  Neuproduktionen:  Regie-
Altmeister Pier Luigi Pizzi wird ab 13. August sicher für eine
opulente und dekorative Aufführung des „Barbier von Sevilla“
sorgen. Zum dritten Mal in Pesaro ist „Adina“ zu sehen, deren
Zusatztitel „Der Kalif von Bagdad“ schon darauf hinweist, dass
es sich wie bei Mozarts „Entführung aus dem Serail“ um einen
„exotischen“ Türken-Stoff handelt. Das Auftragswerk, das nach
seiner Uraufführung in Lissabon 1826 kaum mehr gespielt wurde,
trägt  eher  melancholische  Züge;  Rossini  schrieb  nur  vier
originale Nummern für den Einakter.

Die wichtigste Neuinszenierung in Pesaro gilt der Kreuzfahrer-
Oper „Ricciardo e Zoraide“, wie „Adina“ 1818 geschrieben und
in Neapel mit Rossinis Frau Isabella Colbran uraufgeführt. Ein
Werk,  das  Mitte  des  18.  Jahrhunderts  nach  einer  recht
erfolgreichen Karriere von der Bühne verschwand und erst 1990



in Pesaro und 2013 in Bad Wildbad wieder entdeckt wurde.

Das Orchestra Sinfonica Nazionale della RAI leitet Giacomo
Sagripanti, der in Essen u. a. Rossinis „Barbier“, Bellinis
„Norma“ und zuletzt Verdis „Troubadour“ geleitet hat und der
inzwischen an der Wiener Staatsoper, in Berlin, Paris und
Moskau  dirigiert.  Zur  prominenten  Sängerriege  gehören  Juan
Diego Flórez und Pretty Yende. Wie stets in den letzten Jahren
zähken  zwei  Aufführungen  von  „Il  Viaggio  a  Reims“  zum
Festival,  besetzt  mit  jungen  Sängerinnen  und  Sängern  der
Accademia Rossiniana „Alberto Zedda“. Auch in Pesaro spielt
man zum Abschluss des Festivals am 23. August die „Petite
Messe solennelle“, hier aber in der Version für Orchester.

Aufführungen in Nordrhein-Westfalen

Die Opernhäuser der Region setzen – wenn sie Rossini denn zur
Kenntnis nehmen – auf Bewährtes: In Dortmund fällt dem neuen
Operndirektor Heribert Germeshausen auch nur der „Barbiere di
Siviglia“ ein, inszeniert vom Jungregisseur Martin G. Berger,
ehemals Assistent in Gelsenkirchen und Dortmund, der zuletzt
in Augsburg mit Paul Abrahams „Roxy und ihr Wunderteam“ einen
sensiblen Zugang zu melancholischer Komik gefunden und dafür
einen Preis gewonnen hat (Premiere am 7. Oktober 2018).

Düsseldorf wärmt Jean-Pierre Ponnelles „La Cenerentola“ wieder
auf  (3.  November),  Hagen  hat  immerhin  den  nicht  häufig
gespielten  „Türken  in  Italien“  aufs  Programm  gesetzt  (2.
Februar  2019).  Wer  etwas  weiter  fährt,  nach  Liège,  kann
immerhin ab 21. Dezember Rossinis später Farce „Le Comte Ory“
erleben. Für ernste Rossini-Opern heißt es dann, weiter zu
reisen, etwa für „Semiramide“ nach Bilbao oder Venedig oder
für „Tancredi“ nach Bari in Süditalien.

Informationen und Karten für die Festivals finden sich auf den
Webseiten  www.rossinioperafestival.it  (in  Italienisch  und
Englisch) und www.bad-wildbad.de/rossini/

http://www.theaterhagen.de/veranstaltung/il-turco-in-italia-1114/6033/show/Play/
https://www.operaliege.be/en/show/le-comte-ory-count-ory/
http://www.rossinioperafestival.it
http://www.bad-wildbad.de/rossini/


Festspiel-Passagen: „La Donna
del  Lago“  in  Pesaro  zeigt,
was bei Rossini zu entdecken
ist
geschrieben von Werner Häußner | 26. Juli 2021

Das Teatro Rossini in
Pesaro,  Spielort  des
Festivals,  bei  dem
sich  alles  um  den
berühmten  Sohn  der
Stadt  an  der  Adria
dreht.  Foto:  Werner
Häußner

Als 1980 das Rossini Festival in Pesaro, der Heimatstadt des
Komponisten, gegründet wurde, gehörte der einstige Superstar
unter den Musikschöpfern noch zu den großen Unbekannten: Die
Literatur  war  überholt  und  geprägt  von  Anekdotischem,

https://www.revierpassagen.de/37725/festspiel-passagen-la-donna-del-lago-in-pesaro-zeigt-was-bei-rossini-zu-entdecken-ist/20160905_0916
https://www.revierpassagen.de/37725/festspiel-passagen-la-donna-del-lago-in-pesaro-zeigt-was-bei-rossini-zu-entdecken-ist/20160905_0916
https://www.revierpassagen.de/37725/festspiel-passagen-la-donna-del-lago-in-pesaro-zeigt-was-bei-rossini-zu-entdecken-ist/20160905_0916
https://www.revierpassagen.de/37725/festspiel-passagen-la-donna-del-lago-in-pesaro-zeigt-was-bei-rossini-zu-entdecken-ist/20160905_0916


zuverlässiges  Notenmaterial  gab  es  kaum,  Aufführungen
beschränkten  sich  auf  den  allgegenwärtigen  „Barbier  von
Sevilla“ und dessen – damals noch nicht lange wiederentdeckte
– buffoneske Flügelwerke „La Cenerentola“ und „Die Italienerin
in Algier“.

In Deutschlands dichter Theaterszene waren zumal die ernsten
seiner fast 40 Opern kein Thema. Wenn überhaupt, spielte man
einstige  Mega-Erfolge  wie  „Tancredi“,  „Semiramide“  oder
„Guillaume Tell“, weil man virtuose Gesangsspezialisten wie
Marilyn Horne oder Montserrat Caballé präsentieren wollte.

Die Gründung des Festivals „Rossini in Wildbad“ und seine
spätere  inhaltliche  Absicherung  durch  den  seit  25  Jahren
unermüdlich tätigen Jochen Schönleber setzte ein Zeichen: Die
mühevolle wissenschaftliche Erschließung des Œuvres Rossinis,
in Pesaro durch die Fondazione Rossini mit ihrer kritischen
Edition der Werke und des Briefwechsels geleistet, findet in
dem  Kurbad  in  Württemberg  einen  lebendigen  theatralen
Widerhall: In manchmal abenteuerlich improvisierten szenischen
Aufführungen  eröffnete  sich  einem  staunenden  Publikum  eine
neue  Welt  eleganter,  spritziger,  einfallsreicher  Musik,
vorgetragen von Sängern, die im Lauf der Zeit das technische
Rüstzeug für Rossinis Belcanto immer sicherer beherrschten.
Die Impulse aus Pesaro kamen in Deutschland an, fanden aber
kaum  Widerhall.  Erst  in  jüngerer  Zeit  erwachte  die
Aufmerksamkeit für das gesamte Werk Rossinis, wagen sich neben
Mannheim („Tancredi“) oder Frankfurt („La gazza ladra“) selbst
mittlere und kleinere Bühnen wie Gelsenkirchen und Nürnberg
(„Guillaume  Tell“)  Rostock  („Ermione“)  oder  Würzburg
(ebenfalls  mit  der  „diebischen  Elster“)  an  den  weniger
bekannten Rossini.

Doch dass ein so tiefgründiges Werk wie „Sigismondo“ – in
diesem Jahr die zentrale Produktion in Bad Wildbad – ebenso
unbeachtet bleibt wie die köstliche Satire „La pietra del
paragone“  –  2017  in  Pesaro  auf  dem  Plan  –  ist  kaum
verständlich und keineswegs mit der Qualität der Werke zu

https://www.bad-wildbad.de/rossini/


rechtfertigen.

Immerhin: Die Zeiten, in denen Rossini als irgendwie genialer,
aber  wenig  tiefgründiger  Vielschreiber  galt,  der  sich
rechtzeitig vor dem Bannstrahl der musikalischen Entwicklung
in seine Gourmet-Küche zurückgezogen hatte, sind vorbei. Beide
Festivals haben entscheidend dazu beigetragen, den Firn vom
Bild  des  „Schwans  von  Pesaro“  abzutragen  und  seine
Persönlichkeit wie seine vielseitige Kunst in frischen Farben
strahlen zu lassen.

Gioachino  Rossini.
Historische  Aufnahme
von Nadar (eigentlich
Gaspard-Félix
Tournachon)

Dass dennoch einiges zu tun bleibt, zeigt ein Besuch beim
„Original“,  dem  Rossini  Festival  Pesaro.  Wo  am  Strand
Teutonen,  aber  auch  Angelsachsen  und  Moskowiter  grillen,
flanieren durch die Einkaufsmeile – Via Rossini, wie sollte
sie sonst heißen – die Rossinianer, vorbei an der prächtigen
Gründerzeitpost an der Piazza del Popolo und am Geburtshaus
Rossinis, heute ein Museum. Das Ziel ist das Teatro Rossini,
ein hübsches, klassisches, 1818 erbautes Theater. Dort und in

http://www.rossinioperafestival.it/?lang=eng


der „Arena adriatica“, einem umgebauten Sportpalast, finden
die Vorstellungen an den zwölf Festival-Tagen statt.

Das Festival stand diesmal im Zeichen des 20-jährigen Pesaro-
Jubiläums von Juan Diego Flórez. 1996 begann der Tenor mit der
kristallen  schimmernden,  technisch  phänomenal  abgesicherten
Stimme seine Karriere an der Adria – und beim irischen Wexford
Opera Festival in einer Oper eines anderen großen Unbekannten
des  19.  Jahrhunderts:  „L’Etoile  du  Nord“  von  Giacomo
Meyerbeer.

Flórez war der Star in Rossinis „La Donna del Lago“, die in
einer  ambitionierten  Regie  von  Damiano  Michieletto  in  der
Sportarena Premiere hatte. Für die Rossini-Rezeption ein gutes
Zeichen: Der Tenor mag der prominenteste im Sängerteam sein,
aber er agierte als Gleicher unter Gleichen. Auch der vorher
schon in Wildbad bewunderte Amerikaner Michael Spyres – einer
der seltenen „baritenori“, der scheinbar mühelos drei Oktaven
durchmisst – wurde gefeiert.

Die beiden Sängerinnen Salome Jicia und Varduhi Abrahamyan
standen ihnen in nichts nach: Die Damen sind ein Beispiel
dafür,  wie  sich  Pesaro  in  der  Accademia  Rossiniana  unter
Leitung  des  bald  90-jährigen  Alberto  Zedda  seinen  eigenen
Sängernachwuchs  heranzieht.  In  den  Kursen  bekommen  junge
Interpreten den letzten Schliff, um den schwindelerregenden
technischen und stilistischen Anforderungen der Rollen gerecht
zu werden.

Melancholische Erinnerung eines gealterten Ehepaares

„La Donna del Lago“ war mehr als ein Sängerfest. Als die Oper
1819 in Neapel uraufgeführt wurde, war sie auf der Höhe der
literarischen Entwicklung der Zeit. Mit Sir Walter Scotts „The
lady of the lake“ benutzten Rossini und sein Librettist Andrea
Leone Tottola einen modernen romantischen Stoff eines in ganz
Europa angesagten Unterhaltungsautors. Aus der Geschichte um
eine  wehmütig  umflorte  Liebe  in  politisch  bewegten  Zeiten



(Scott bezieht sich auf Jakob V. von Schottland, Vater von
Maria Stuart und dessen Kampf gegen schottische Clans und das
von  der  katholischen  Kirche  abtrünnige  England  Heinrichs
VIII.)  macht  Michieletto  die  melancholische  Rückerinnerung
eines gealterten Ehepaares.

Elena,  Tochter  des  Clanchefs  Duglas,  soll  eigentlich  aus
politischen  Gründen  Rodrigo  heiraten,  den  Anführer  eines
anderen mächtigen Familienverbands. Heimlich liebt sie jedoch
den jungen Malcom. Der König, der ihre Schönheit rühmen hörte,
trifft  sie  inkognito  an  einem  Gewässer.  Zwischen  dem
Unbekannten und dem „Fräulein vom See“ entwickelt sich tiefe
Sympathie.  Als  Duglas  und  Malcom,  von  königlichen  Truppen
überwältigt, gefangen gesetzt werden, will Elena mit einem
Ring, den ihr der Unbekannte gab, ihre Befreiung erwirken und
erkennt den König. Der verzichtet auf das Mädchen und führt
die Liebenden zusammen.

Ein Opernabend der Extraklasse

Zu Beginn, es sei gestanden, wirkt Michielettos Exposition ein
wenig manieriert: Ein altes Ehepaar sitzt in einem leeren
Raum, auf einem Tisch ein Bild, davor schwarze Blumen. Die
Frau trauert vor einem Konterfei – und wir ahnen, es steht für
eine unerfüllte Liebe. Der alte Herr erregt sich, schüttet das
Blumenwasser weg, wirft die Blüten auf den Boden, verlässt den
Raum. Bald zeigt sich: Die stumme Handlung ist der Schlüssel
zu Michielettos Konzept, „La Donna del Lago“ als ein Stück
über  ein  gelebtes  Leben  zu  inszenieren.  Die  ausgeklügelte
Bühne  Paolo  Fantins  öffnet  einen  zweiten  Raum,  ein
verfallenes,  herrschaftliches  Haus:  Die  Decke  ist
eingebrochen, Wurzeln ragen in den Raum, die Scheiben der
Fenster sind gesplittert. Man fühlt sich an verlassene Ruinen
wie Moore Hall in Irland erinnert, vermooste Zeugnisse einer
imaginierten einstigen „heilen“ Welt.

Der magische Realismus Fantins und des Kostümbildners Klaus
Bruns schafft einen Ort der Erinnerung, der Fantasie, der



verschütteten  und  wiedererwachenden  Gefühle;  Alessandro
Carlettis Licht setzt mit unwirklichem Blau Zäsuren und bricht
vermeintlich Reales. Schilfumstandene Teiche lassen den Raum
traumhaft-absurd und symbolisch geladen erscheinen. Gegenwart
und Erinnerung verschwimmen ineinander: Michieletto setzt für
Elena und Malcom – das alte Paar – Doubles ein, mit denen die
Interaktion der Zeitebenen erfahrbar wird.

Rossinis  Geburtshaus
in  Pesaro.  Foto:
Werner  Häußner

Der  europaweit  gefragte  italienische  Regisseur  schafft  in
dieser  brillanten  Konzeption,  ein  wesentliches  Element  des
Versromans schlüssig zu übersetzen: Denn Scott schreibt nicht
so sehr eine poetische Elegie über Erfüllung und Verzicht in
der Liebe, sondern reflektiert – wehmütig und verklärend – die
schmerzlichen  Risse  und  Brüche  in  Schottlands  Geschichte.
Michieletto verfällt nicht dem historisierenden Fehlschluss,
Rossinis Oper zu „Braveheart“ zu machen. Er übersetzt Scotts
nostalgisches  Geschichtsbild  in  das  innere  Schicksal  von
dessen Figuren, einfühlsam gedeutet von Rossinis Musik.

Es  ist  ein  Opernabend  der  Extraklasse,  an  dem  die
ausgezeichneten Sänger, aber auch Dirigent Michele Mariotti



sowie  Chor  und  Orchester  des  Teatro  Communale  di  Bologna
entscheidend Anteil haben. Selten hört man Rossinis Musik so
beweglich  und  transparent,  aber  auch  so  achtsam  auf  ihre
damals  modernen  romantischen  Ausdruckswerte  befragt  wie  an
diesem Abend.

Noch drei andere Bühnenwerke präsentierte das Festival an der
Adria  in  diesem  Jahr:  „Il  Turco  in  Italia“  ist  eine  der
bekannteren  hintersinnigen  Komödien  Rossinis;  „Ciro  in
Babilonia“ die erste aufgeführte ernste Oper des zur Zeit der
Uraufführung  1812  Zwanzigjährigen.  Dazu  kam  „Il  Viaggio  a
Reims“ als Produktion mit jungen Sängerinnen und Sängern. Im
nächsten Jahr sollen zwischen 10. und 22. August „Le Siège de
Corinthe“ und die erwähnte Satire „La Pietra del Paragone“
aufgeführt werden, dazu kommt die Wiederaufnahme von „Torvaldo
e Dorliska“.

Außerdem organisiert die Fondazione Rossini vom 9. bis 11.
Juni 2017 einen Kongress, bei dem die junge Generation der
Musikologen zu Wort kommen und neue Methoden und Zugänge zu
Rossinis Werk und seiner Rezeption vorgestellt werden sollen.
Das  Festival  verkündet  in  diesem  Jahr  ein  bisher  nie
erreichtes Rekordhoch bei den Einnahmen (1,16 Millionen Euro)
und den Besuchern (17.250, davon 71 Prozent aus dem Ausland) –
und das bei stetigen Kürzungen der Mittel und der ständigen
Unsicherheit  durch  die  chaotische  Kulturpolitik  des
italienischen  Staates.

____________________________________________

Ausblick:

Es bleibt dabei: Der „Barbier von Sevilla“ dominiert auch in
der  Spielzeit  2016/17  die  deutschen  Spielpläne  in  Sachen
Rossini. Aufgeführt wird er unter anderem in Bremen (Premiere
am  22.  Oktober),  in  Essen  (ab  16.  September)  und  in
Mönchengladbach im Theater Rheydt (ab 24. September). Herrlich
absurd die Spielplangestaltung in Berlin: Dort zeigen alle

http://www.rossinioperafestival.it/?IDC=530&ID=750


drei Opernhäuser als einzige Rossini-Oper den „Barbier“ – die
Komische Oper trägt zu diesem Einerlei auch noch eine Premiere
bei (9, Oktober, Regie Kirill Serebrennikow).

Der „andere“ Rossini lässt sich zum Beispiel bei den Bregenzer
Festspielen erleben, wo Lotte de Beer die biblische Oper „Mosé
in Egitto“ inszeniert (Premiere am 20. Juli 2017). Oder in
Mannheim,  wo  am  9.  Oktober  Cordula  Däupers  asketische
Inszenierung  von  „Tancredi“  wiederaufgenommen  wird.  Am  12.
Februar  2017  hat  an  der  Bayerischen  Staatsoper  München
„Semiramide“  Premiere  (Regie:  David  Alden,  Musikalische
Leitung:  Michele  Mariotti).  Um  „Elisabetta,  Regina
d’Inghilterra“ zu erleben, muss man zwischen 17. und 28. März
2017  das  Theater  an  der  Wien  in  Österreichs  Hauptstadt
besuchen.

 

 

 

Festspiel-Passagen VI: Kabale
am  Königshof  –  Rossinis
„Adelaide di Borgogna“ in Bad
Wildbad
geschrieben von Werner Häußner | 26. Juli 2021
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Margarita  Gritskova  als
Ottone in Rossinis „Adelaide
di Borgogna“ in Bad Wildbad.
Im  Hintergrund  Cornelius
Lewenberg als Ernesto. Foto:
Patrick Pfeiffer

Das ist der Stoff, aus dem echte Opern sind! Adelheid von
Burgund,  eine  der  einflussreichen  Frauen  des  Mittelalters,
verliert  ihren  Gatten  Lothar.  Durch  Giftmord,  verübt  von
dessen Kontrahenten Berengar. Der will sich die Macht über
Italien sichern und versucht, die junge Witwe gegen ihren
Willen mit seinem Sohn Adelbert zu verheiraten.

Adelheid wendet sich an Otto I. Der deutsche König kommt ihr
zu Hilfe, verliebt sich auf den ersten Blick in die attraktive
Regentin  und  kann  sie  schließlich  trotz  erbitterten
Widerstands  Berengars  und  Adelberts  ehelichen.

Die  historischen  Fakten  hat  der  neapolitanische  Librettist
Giovanni Schmidt zu einem Textbuch für Gioacchino Rossinis
erste römische Opera seria zusammengeschmiedet: Doch „Adelaide
di Borgogna“, uraufgeführt am 26. Dezember 1817 zur Eröffnung
der Karnevalssaison im Teatro Argentina, war kein Erfolg. Die
Oper  wurde  nur  ein  paar  Mal  nachgespielt  und  später  von
Rossini  als  Reservoir  für  „Eduardo  e  Cristina“  und  das
verschollene  englische  Projekt  „Ugo,  Re  d’Italia“  benutzt.
Moderne Aufführungen – zuletzt beim Rossini-Festival in Pesaro



– konnten letztlich ebenfalls nicht überzeugen. Jetzt kam die
unglückliche „Adelaide“ in Bad Wildbad zur späten deutschen
Erstaufführung.

Der  durchaus  verdienstvolle  Abend  in  der  württembergischen
Ausgrabungsstätte  für  belcanteske  Relikte  der  Rossini-Zeit
bestätigt:  „Adelaide  di  Borgogna“  bleibt  ein  Artefakt  der
Vergangenheit,  das  nur  Kenner  und  Liebhaber  in  Entzücken
versetzen  wird.  Das  hat  unterschiedliche  Gründe,  ein
entscheidender  ist  das  Libretto  Schmidts.  Rossini  vertonte
viele der erklärenden Rezitative nicht. Die Figuren bleiben
eindimensional, die Konflikte verlaufen schematisch. Und die
mäßig inspirierte Personenführung in der Regie von Antonio
Petris hilft diesen Schwächen auch nicht auf die Sprünge.

Die Botschaft des Stücks, der Sieg der beharrlichen Liebe, ist
etwa  von  Händel  oder  von  Rossini  selbst  in  anderen  Opern
musikalisch spannender und differenzierter gestaltet worden.
Die politischen Konflikte – hier eine selbstbewusste, auf ihre
Selbstbestimmung pochende Frau, dort zwei skrupellos um ihre
Macht kämpfende Männer – gewinnen kaum Brisanz. Der einzige
spannende  Zwiespalt  ist  Adelberts  innerer  Kampf  zwischen
seiner ehrlichen Liebe zu Adelaide und der Pflicht, seinen
Vater aus der Gefangenschaft zu befreien. Schmidt porträtiert
einen vom Vater abhängigen Sohn, dem es nicht gelingt, sich
vom  patriarchalen  Unterdrücker  eigener  Lebensregungen  zu
befreien. Und Rossini gibt den kolportagehaften Sätzen der
Szene mit seiner Musik eine berührende Tiefendimension.

http://www.bad-wildbad.de/rossini/


Inszenierung,  Bühne  und
Kostüme  für  Rossinis
„Adelaide  di  Borgogna“
stammen von Antonio Petris.
Auf  dem  Foto:  Ekaterina
Sadovnikova  als  Adelaide.
Foto: Patrick Pfeiffer

Um diesen seelischen Kampf, in dem der Chor die Rolle eines
Freud’schen  „Über-Ich“  einnimmt,  adäquat  auf  die  Bühne  zu
bringen, braucht es einen Sänger, der über die stimmlichen
Mittel  verfügt,  die  Ausdrucksmittel  des  Belcanto  mit
psychologischer Klugheit einzusetzen. Der Tenor Gheorghe Vlad
kämpft in Bad Wildbad eher mit der Technik als mit den inneren
Impulsen von begehrender Liebe und Sohnespflicht. Das Timbre
seiner Stimme wirkt unfertig steif; die hohen Töne tippt er
nur an. Auch als Darsteller kommt er über Stereotypen nicht
hinaus. Es ist alleine die Musik Rossinis, die in dieser Szene
und Arie des zweiten Akts ihren Zauber entfaltet.

Wobei auch diese Magie ihre Grenzen hat: Luciano Acocella
leitet das Orchester „Virtuosi Brunenses“ über weite Strecken
steif,  mit  mechanisch  geschlagenem  Rhythmus,  der  Rossinis
Dreiertakt etwa in gefährliche Nähe zu dem früher spöttisch
bemühten Begriff der „Leierkastenmusik“ rückt. Die Finessen
metrischer  Variabilität,  die  leichte,  elegante  Formulierung
der  Phrasen,  eine  akzentuierte  Tongebung,  eine  flexible
Agogik:  Acocella  achtet  zu  wenig  auf  solche  essentiellen
Parameter,  die  Rossinis  Musik  erst  zu  dem  spritzig-
federleichten  Kunstwerk  machen,  das  seine  Meisterschaft
auszeichnet.

Zum Glück stehen auf der niedrigen, von Antonio Petris mit
zweckmäßigen  schwarzen  Wandelementen  gestalteten  Bühne  der
ehemaligen Bad Wildbader Trinkhalle Sängerinnen und Sänger,
die  mit  versierter  Technik  und  geschmackvoller  Gestaltung
überzeugen:  An  erster  Stelle  ist  Margarita  Gritskova  als



androgyner Ottone zu nennen. Die russische Mezzosopranistin
brillierte  bereits  an  der  Wiener  Staatsoper.  Ihr
wandlungsfähiger  Mezzo  hat  geschmeidige  Noblesse  für  die
zärtlichen  Momente  der  Begegnung  mit  Adelaide  ebenso  wie
schneidenden Schliff für das Quartett des zweiten Akts und den
Triumph des Finales.

Baurzhan  Anderzhanov,
Ensemblemitglied  des  Aalto-
Theaters  Essen,  als
Berengario  in  Rossinis
„Adelaide  di  Borgogna“  in
Bad  Wildbad.  Foto:  Patrick
Pfeiffer

Als  Adelaide  ist  Ekaterina  Sadovnikova  eine  gleichwertige
Partnerin:  Für  den  Ausdruck  des  Leidens  und  der
Ausweglosigkeit hat der klangvolle Sopran die abgeschatteten
Farbtöne; für die Hoffnung auf Liebe und Respekt – genährt
durch Ottones Zuwendung – ließen sich die Phrasen noch eine
Idee flexibler, der Klang etwas weicher bilden. Doch vor allem
im Duett des ersten Akts, aber auch im Quartett des zweiten
zeigt Sadovnikova Stilgefühl und Sicherheit in der Platzierung
des Tons.

Sehr ansprechend sind auch die flankierenden Rollen besetzt,



etwa die des Bösewichts Berengario mit Baurzhan Anderzhanov,
seit 2013 im Ensemble des Aalto-Theaters Essen. Er ist dort
unter  anderem  als  Arzt  in  Verdis  „Macbeth“  angenehm
aufgefallen. Im Herbst wird er als Don Alfonso in „Cosi fan
tutte“  seine  erste  größere  Rolle  singen.  In  Bad  Wildbad
gestaltet  er  seine  Partie  mit  einem  kontrollierten,
gleichmäßig  geformten  Bariton.

Das Wildbader Plädoyer für „Adelaide di Borgogna“ wird – nach
menschlichem Ermessen – trotz einiger bemerkenswerter Nummern
wohl folgenlos bleiben. Das ist nicht ungewöhnlich, sind doch
selbst Meisterwerke der opera seria des „Schwans von Pesaro“
über das nördliche Schwarzwaldtal nicht hinausgekommen – ein
Zeichen  für  die  leider  immer  noch  nicht  überwundene
Schwerfälligkeit der über 80 (!) Musiktheater in Deutschland.

Im Falle der Oper über Adelheid von Burgund wird’s aber auch
am Werk liegen: Zwischen den ehrgeizigen Arbeiten für Mailand
(„La gazza ladra“) und Neapel („Armida“, „Mosé in Egitto“)
erscheint „Adelaide di Borgogna“ eher als die Erfüllung einer
Freundespflicht dem Impresario Pietro Cartoni gegenüber.

Festspiel-Passagen  IX:  Lust
am Neuen und Seltenen
geschrieben von Werner Häußner | 26. Juli 2021
Während Händel mittlerweile im Repertoire der Opernhäuser eine
wichtige Rolle spielt, gibt es bei anderen Komponisten von
Weltgeltung noch einiges zu entdecken. Unermüdliche Arbeit für
Gioachino  Rossinis  breit  gefächertes  Opernschaffen  leistet
seit Jahren das Rossini Festival in Bad Wildbad. Intendant
Jochen Schönleber legt besonderen Wert auf Sänger, die den zum
Teil  exorbitanten  Ansprüchen  Rossini’scher  Partien
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entsprechen.  In  den  vergangenen  Jahren  hat  das  Festival
manchem jungen Belcantisten zum Durchbruch verholfen.

In Rossinis kurzer Farce „Adina ossia Il Califfo di Bagdad“
ließ vor allem eine Nebenrolle aufhorchen: Christopher Kaplan
als Ali – Mitglied des Jungen Ensembles der Semperoper Dresden
– verbindet darstellerische Präsenz mit einem wohlgeformten
Tenor. Auch Rosita Fiocco würde man gerne wieder hören, auch
wenn die Koloraturen noch etwas schwer im Ansatz gebildet
sind. Antonio Petris‘ Regie bemühte sich ohne Erfolg, dem Werk
eine interessante Seite abzugewinnen. Ausnahmsweise mal ein
Rossini, der für die Bühne zu Recht vergessen werden kann.

Gioachino  Rossini.
Historische  Aufnahme
von Nadar (eigentlich
Gaspard-Félix
Tournachon)

2013 wird solches wohl nicht der Fall sein: So wie in diesem
Jahr  Rossinis  „Semiramide“  steht  dann  das  monumentale
Abschlusswerk  von  Rossinis  Opernschaffen  im  Programm:
„Guillaume Tell“, konzertant und so vollständig wie möglich.
Ein geradezu vermessenes Vorhaben; eine Herausforderung, der
man sich in den Staatsopern-Sphären von Berlin oder München
bisher nicht zu stellen wagte.
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Auf keinen Fall wieder in die Geschichte zurücksinken sollte
die andere Rarität des Wildbader Festivals 2012: „I Briganti“
ist  eine  nach  Schillers  „Räubern“  entworfene  Oper  Saverio
Mercadantes.  Uraufgeführt  1836  in  Paris,  war  sie  ein  von
Rossini  unterstützter  Versuch,  Paris  für  diesen  damals  in
Italien weithin bekannten Kollegen zu gewinnen. Ein Projekt,
das  trotz  exquisiter  Sängerriege  scheiterte:  Mercadantes
konservativer Ansatz, zu sehr dem italienischen „Melodramma“
verpflichtet,  konnte  sich  gegen  die  moderne  Oper  Giacomo
Meyerbeers nicht durchsetzen.

Wildbad versuchte, das Stück erstklassig zu besetzen. Unter
der wenig geschmeidigen, metrisch oft schematischen Leitung
von Antonino Fogliani boten die Virtuosi Brunenses aus Brünn
kaum mehr als eine solide Unterstützung der Solisten. Der hoch
gelobte  Tenor  Maxim  Mironov  war  als  Ermano  den  virtuosen
Anforderungen seiner Partie gewachsen, aber die Stimme hat
Stetigkeit und warmen Klang zu gewinnen. Petya Ivanova als
Amelia agiert wie eine Diva der fünfziger Jahre; ihre Stimme
verliert im Lauf des Abends den Kontakt zum Körper, wird hart,
dünn und im Klang prekär.

Bruno Praticó, der alte Haudegen, zeigt, wie es geht: Als
alter Graf Moor entfaltet er im Duett mit seinem Sohn Ermano
wundersam die Aura des technisch zuverlässigen Singens mit
schier endlosen Bögen und sprechendem Klang. Die Regie ließ
die  Akteure  alleine,  die  sich  mit  allen  Peinlichkeiten
abgelebter  Opern-Gepflogenheiten  über  Wasser  hielten  und
ständig auf den Dirigenten starrten. Mercadantes Oper aber
sollte  wegen  ihrer  dramatischen  Anlage  und  ihrer  feurig-
sensiblen Musik einen Weg zu weiteren Inszenierungen finden.



Weiter im Süden, in der Ostschweiz, brachten die siebten St.
Galler Festspiele Hector Berlioz‘ „La Damnation de Faust“ auf
die weiträumige Freilichtbühne vor der Kulisse der barocken
Stiftskirche.  Carlos  Wagner  inszenierte  die  „Legende
dramatique“  als  Welttheater  mit  Méphistophéles  als
Zirkusdirektor.  Das  wirkte  nicht  willkürlich  bunt,  sondern
entspricht dem Charakter der Stücks.

Stellenweise  verwies  die  Inszenierung  den  Zuschauer  auf
farbige  Zeit-Panoramen  und  epische  Großbilder,  wie  sie  in
Romanen von Charles Koster (Ulenspiegel), Victor Hugo (Der
Glöckner von Notre Dame) oder Umberto Eco (Der Name der Rose)
geschildert sind. Die Fantasie der Kostüme (Ariane Isabell
Unfried)  verhinderte  peinliche  Anklänge  an  Monumentalfilm-
Ausstattungen; die Spielfläche (Rifail Ajdarpasic) mit ihren
verschiedenen  Ebenen  und  Plateaus  ließ  bewegungsreiches
„Augenfutter“ zu. Dass er am Ende in einem Hamsterrad endet,
lässt  Méphistophéles  ein  wenig  wie  den  betrogenen  Teufel
erscheinen:  Sein  Werk,  Menschen  –  hier  mit  Hilfe  von
Marguerite als dienstbarem Geist – zum Bösen zu verführen, ist
eine  Sisyphusarbeit,  die  dank  göttlicher  Gnade  und
Barmherzigkeit  zum  vergeblichen  Mühen  verurteilt  ist.

Berlioz‘ farbige und klanglich subtile Partitur eignet sich
nicht  für  eine  Freilicht-Produktion,  bei  der  das
Sinfonieorchester St. Gallen unter der Bühne sitzt und mittels
Lautsprecher verstärkt wird. Da mag sich Dirigent Sébastien
Rouland noch so um die Finessen mühen: Der Klang bleibt oft
grob und eindimensional. In den Opern der letzten Jahre, von
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Gaetano  Donizettis  Sintflut-Rarität  „Il  Diluvio  universale“
über die frühen Verdi-Opern „Giovanna d’Arco“ und „I Lombardi
alla prima crociata“ – heuer in Erfurt bei den Domstufen-
Festspielen  wieder  aufgenommen  –  war  das  weniger
problematisch,  weil  deren  Partituren  nicht  so  visionär
klanglich  gearbeitet  sind  wie  die  Musik  des  französischen
Orchester-Revolutionärs.  Mit  Verdis  selten  gespielter  Oper
„Attila“  steht  Sankt  Gallen  im  Juni/Juli  2013  –  im  200.
Geburtsjahr Verdis – wieder auf der sicheren Seite (Premiere
am 21. Juni 2013).

In Nürnberg rückten die Internationalen Gluck-Opern-Festspiele
zum vierten Mal einen Komponisten ins Blickfeld, der hohe
akademische Ehren genießt, im Bühnenalltag aber nicht allzu
häufig präsent ist. Dass es nicht an stiller Einfalt und edler
Größe liegen kann, zeigte das Staatstheater Nürnberg mit einer
bestürzend konsequenten Aktualisierung von Glucks „Ezio“. Das
finstere Machtspiel verlegte Andreas Baesler – in Nordrhein-
Westfalen  durch  Regiearbeiten  in  Gelsenkirchen,  Essen  oder
Münster kein Unbekannter – in die Überdrussgesellschaft einer
außer Rand und Band geratenen Wohlstandszeit.

Erpressung,  sexuelle  Gewalt,  Mord  gehören  zum
Verhaltensrepertoire. Ein derart geschärftes, in die Gegenwart
geholtes antikes Drama lässt nicht kalt. Zumal der Schauplatz
passt: Hermann Feuchter und Lilith-Marie Cremer bauten in der
Theater-Tiefgarage hölzerne Verschläge, bei denen nicht klar
war,  ob  die  Darsteller  oder  die  Zuschauer  Gefangene  oder
Gaffer sind.

Die Darsteller agierten auf gefährliche Weise präsent, und die
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Musiker  der  Accademia  Bizantina,  der  Neuen  Nürnberger
Ratsmusik  und  der  Nürnberger  Musikhochschule  gaben  unter
Leitung  von  Nicola  Valentini  Glucks  Musik  trotz  der
akustischen Probleme Schlagkraft und Kontur. Eine tiefsinnige
Choreografie  des  immer  erfolgreicher  agierenden  Nürnberger
Ballettchefs Goyo Montero zum ewigen Mythos des Don Juan und
eine konzertante Aufführung der Oper „Das Goldene Vlies“ des
gebürtigen Nürnbergers Johann Christoph Vogel (1756 bis 1788)
rundeten  die  Festspiele  zu  einer  kurzen,  aber
entdeckungsreichen Zeit. Peter Theiler, bis 2008 Intendant des
Musiktheaters im Revier, hat bisher immer wieder Opern für die
Bühne wiederentdeckt. So bleibt zu hoffen, dass er seine Linie
2014 – im 300. Geburtsjahr Glucks – mit ebenso viel Lust am
Neuen und Ungewöhnlichen fortsetzen wird.


