Opernsommer in Italien:
Verdis , Aida”“ als Spektakel
mit hohem Schauwert in der
Arena di Verona

geschrieben von Werner Haulner | 28. August 2019

Der Sieger: Carlo Ventre als Radames
am 25. August in der Arena von
Verona. ©Foto: Ennevi/Fondazione
Arena di Verona.
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Ein privates Leben ohne politische Karriere kann sich Radames
nicht vorstellen: Den Sieg im Krieg setzt er in seiner
Fantasie voraus, um mit Aida gliicklich zu werden: Riickkehr mit
Lorbeerkranz und dann einen Thron nahe an der Sonne. Das ist
er, der agyptische Ehrgeizling, der seine Flucht in die Wiiste
nicht durchzieht, der fiir sein politisches Versagen aber
konsequent einsteht: Die Ehre ist gerettet um den Preis des
Lebens.

Dass beiden sich dann im Grab ein jenseitiger Himmel der Liebe
erschlielft, ist Aidas Verdienst. Die andere starke Frau dieser
Geschichte, Amneris, bleibt einsam zurlck, ist das eigentliche
Opfer der verderblichen Konstellation. Ihr bleiben die Trauer
und der Blick auf den Tod: Frieden erbittet sie — und ihr
letztes Wort ,pace” schwebt Uber dem Pianissimo-Schluss der
Oper.

Giuseppe Verdi hat in ,Aida“ das Erbe Meyerbeers und seiner
friuheren Opern ,I Vespri Siciliani®“ wund ,Don Carlo”“
weitergeflihrt: Der Kontrast intimer, kammerspielartiger
privater Szenen und der gewaltigen Tableaus verschrankt das
Politische und das Private szenisch und musikalisch. Fur die
Regie eine schwer zu losende Aufgabe, die zu ungewOhnlichen
Losungen gefuhrt hat, beginnend mit Hans Neuenfels’ Aufsehen
erregender Frankfurt Inszenierung in der Ara Michael Gielen
vor fast 40 Jahren.

Seit 1913 iiber 700 Vorstellungen von ,Aida“




Vor der Vorstellung: Arena-
Besucher starken sich in der
Bars und Restaurants der
Piazza Bra. Foto: HauBner

Fur die Arena di Verona gehort Verdis Meisterwerk zum
Grundungsmythos: 1913 war ,Aida“ die erste dort inszenierte
Oper mit inzwischen uber 700 Vorstellungen. Ein Grund dafur
ist der Schauwert vor allem des Tempel- und des Triumphbildes
im ersten und zweiten Akts mit ihrer riesigen Chor- und
Statistenparade. Seit 1980 gab es nur eine einzige Saison ohne
dieses Zugpferd. In diesem Jahr zeigt man wieder die
Rekonstruktion der ersten ,Aida"“ des Jahres 1913 — ein
Hohepunkt des kulinarisch orientierten Historismus, eine
ungebrochen der Bewunderung preisgegebene bunte Agypten-Welt
der Belle Epoque.

Hier schreiten die Scharen des Pharaos uber die riesige Buhne,
flankiert von den monumentalen bemalten Saulen, die an Abu
Simbel oder Luxor erinnern. Aida ist nicht die mit dem
Putzeimer bewehrte Dienstbotin im vornehmen Grofburgerhaushalt
wie weiland bei Neuenfels, sondern steckt im agyptisierenden
Modellkleid. Auf dem Hohepunkt ziehen weiBe Pferde ein und
Radames, der Sieger, rollt auf einem volumindsen Thron heran.
Selbst die athiopischen Gefangenen sind sauber und asthetisch
gewandet; 1ihr wunerkannter Konig Amonasro tragt ein
farbenfrohes Kostum, wie man es damals einem ,Neger“-Flrsten
flir angemessen hielt.

Nur als das Ballett im attraktiven Kontrast von Gold und
Schokoladenfarbe uber die Buhne hupft, regt sich leichte
Heiterkeit im Publikum, wiewohl Susanna Egri in ihrer
Choreografie wohl nicht die Absicht hatte, die Naivitat von
1913 ironisch zu brechen. Und als aufklarungswilliger
Mitteleuropaer von heute fragt man sich, wann wohl die erste
Dekolonialisierungsgruppe ein Verbot dieser frdhlich-
unbekummerten Reprise vergangener Zeiten fordert.
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Die Sanger miissen die Szenen mit Spannung erfiillen

Soia Hernandez (Aida) und
Mario Cassi (Amonasro) am
25. August in der Arena di

Verona. Foto:
Ennevi/Fondazione Arena di
Verona.

Da sich Gianfranco de Bosio in seiner Regie auf erhabenes
Schreiten, Zeitlupenbewegungen der Korper und das — gekonnte —
Arrangement der Chor- und Statistenmassen beschrankt, liegt es
an den Sangern, die Szenen mit Spannung zu erfidllen. Punktuell
gelingt das, etwa wenn sich im dritten Akt Aida und ihr Vater
Amonasro treffen und der Konig seine Tochter zur Spionage
einsetzen will. In diesem Moment bricht bei Saioa Herndandez
die seelische Erregung und der ausweglose innere Konflikt in
der Interaktion durch, und der hervorragend disponierte Mario
Cassi — ein Sanger, dessen Namen man sich merken sollte -
weckt den ambivalenten Charakter seiner Rolle aus den Schemata
der Arena-Gestik auf zu unmittelbarem, packenden Leben.

Cassi war der eindrucksvollste stimmliche Gestalter in der
Solistentruppe dieses nur mallig besuchten Arena-Abends: ein
klarer, unverkrampft timbrierter Bariton, dramatisch ohne tour
der force oder heftiges Vibrato, fahig zu dynamisch
beweglichem Agieren und zu sorgfaltig abschattierten Farben.
Einen gunstigen Eindruck hinterlief8 auch Carlo Ventre als
Radameés, der noch in seiner Einstandsarie schwerfallig



artikulierte und das fette Forte kaum verlielR: Hauptsache, das
b am Schluss sitzt und strahlt. Im Lauf des Abends jedoch sang
er zunehmend flexibel und glanzte im Finale mit einem
leuchtenden Mezzoforte, das die visionare Entriuckung der Musik
im Klang der Stimme einholt. Seine Partnerin Saioa Hernandez
tat es ihm gleich und brillierte mit schimmernd lasiertem
Sopran, nachdem sie sich in ,,Ritorna vincitor” noch allein auf
eine sicher positionierte, bisweilen stark vibratogesattigte
und somit intonationsunscharfe Stimme gestltzt hatte. Auch 1in
,Qui Radames verra .. 0 patria mia ..“ vermisste man einen
locker gefihrten Ton; die Hohe erreicht Hernandez jedoch ohne
spurbare Mihe.

Seelenzustande in flammenden Tonen

Judit Kutasi, die viel an der Deutschen Oper in Berlin singt,
hatte als Amneris nach unerfreulichem Beginn ihren Hohepunkt
im vierten Akt, als die verwohnte Pharaonentochter erkennen
muss, dass sie dem Entschluss von Radames, den sicheren Tod in
Kauf zu nehmen, aber auch der finster starren Macht der
Priester ohnmachtig gegenlibersteht. In diesen Momenten
explosiver Wut und gluhender Verzweiflung Uberwindet die
Sangerin den eindimensional auf Grofe und Wucht getrimmten,
heftig vibrierenden, psychologisch kaum gestaltungsfahigen Ton
ihrer ersten Auftritte und druckt den Seelenzustand ihrer
Figur in frischen, flammenden Farben aus.



Die monumentale Szenerie, der Buhne von 1913 nachgebaut,
entspricht dem Bild des antiken Agypten in der Belle
Epoque. ©Foto Ennevi/Fondazione Arena di Verona.

Bemerkenswert markant und sicher ist Carlo Bosi in den wenigen
Satzen des Boten. Gianluca Breda setzt als Ramfis auf einen
bronzen drohnenden Klang, Krzysztof Bgczyk gibt einen noblen
Konig. Der Chor Vito Lombardis bewaltigt die Probleme, die
sich aus den Distanzen der Buhne ergeben, mit gewohnter
Selbstsicherheit; in der zweiten Szene des ersten Akts, im
Tempel, gelingen dem Herrenchor leuchtende Pianissimi,
beruckender als alle Chorgewalt der Tableaus.

Francesco Ivan Ciampa will das Orchester davor bewahren,
vordergrundig und plakativ zu spielen, was an den meisten
Stellen gelingt, an denen statt des Geschmetters des
Triumphbildes die Finessen in der Balance und der Bildung des
Klangs entscheidend sind. Hin und wieder setzt die schiere
GroBe der Arena solchem Streben Grenzen: Die Einleitung zum
Nilakt mit ihren zarten Streichern verweht, die tiefen
Streicher haben im Duett Aida-Amonasro zu wenig Gewicht; auch
die Holzblaser haben es bisweilen schwer, sich durchzusetzen.



Ciampa sollte auf einen ,sonoren” Ton auch im Piano achten.

Das 98. Festival beginnt am 13. Juni 2020 und bringt nach 14
Jahren wieder einmal die beiden unverwistlichen Zwillinge
,Cavalleria rusticana” und ,I Pagliacci” auf die Arena-Bihne,
dazu Puccinis , Turandot” sowie die Verdi-Klassiker ,Aida”“,
»Nabucco” und ,La Traviata”.

Tiefe Gefiuhle, brisante
Konflikte: Puccinis ,La
Fanciulla del West” an der
Oper Frankfurt

geschrieben von Werner Haullner | 28. August 2019

Christof Loy bezieht mit seiner Inszenierung von Giacomo
Puccinis ,La Fanciulla del West“ an der Oper Frankfurt klar
Position: ,,Ich finde es .. falsch, das Stiick zu aktualisieren”,
zitiert ihn das Programmheft. Falsch, weil die Naivitat der
Menschen auf der Bithne verloren gehen wiirde. Verzicht auf
Aktualisierung freilich heiBt fiir ihn nicht Verzicht auf
Stilisierung: Herbert Murauer baut keine Hollywood-Wildwest-
Kulisse. Sein Raum ist der von Loy so geliebten Kasten,
diesmal eng, niedrig, flach wie ein Bretterverschlag.
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Eva-Maria Westbroek
ist die Minnie in
der Frankfurter
Inszenierung von

Puccinis »La
Fanciulla del
West“. Foto: Monika
Rittershaus

Nach drauBen fuhrt immer nur ein kleines, bedeutungsvolles
Fenster. Es lasst einen blendend hellen Schein in den Raum -
und in diesem Licht traumt Minnie, die Protagonistin: Von
einem Aufbruch ins Irgendwo? Vom Glanz einer wahren Liebe? Vom
inneren Licht der schmerzlich vermissten Bildung? Den Aufbruch
wird sie am Ende wagen — hinein in ein goldenes Leuchten
(Licht: Bernd Purkrabek), das sich auf den Gesichtern der
Goldgraber im Frankfurter Opern-Kalifornien widerspiegelt.

Loy erzdhlt in dieser Ubernahme von der Kéniglichen Oper
Stockholm — ursprunglich sollte Richard Jones diesen Puccini
inszenieren — nicht einen saftig-spannenden Western. Nur der
Schwarz-WeiB-Filmvorspann spielt an auf die goldene Zeit der
amerikanischen Filmindustrie, bedient den Primadonnen-Mythos,
der ja auch in der Oper eine Rolle spielt, evoziert die
Parallele zum Film, wenn handelnde Personen in Schwarz-Weifl
auf die Buhnenwand projiziert werden.



Immer wieder uberhoht Loy die vermeintlich realistischen
Elemente der Erzahlung und der Buhne: Nicht nur das Fenster
ist mit seinem unwirklichen Lichteinfall eher eine Chiffre.
Wenn Murauer zwischen Minnies Garderobe und die Bar ,Polka“
eine Mauer zieht, und wenn der rasend verliebte Sheriff Jack
Rance an dieser Wand steht und spurt, er werde sie nie
uberwinden, wachst der Raum Uber sich selbst hinaus, wird zum
Gleichnisort tiefer Gefuhle und brisanter Konflikte.

Western-Helden und
Film-Primadonnen:
Christof Loy
zitiert die Mythen,
die hinter Puccinis
»Fanciulla del
West” stehen. Foto:
Monika Rittershaus

Dennoch erzahlt Loy vor allem: Er erzahlt eine Geschichte von
Melancholie, Heimweh, Einsamkeit; von Empathie und der Last
der Herkunft, von Schicksal, Gemeinheit und Edelmut. Manchmal
wirkt das etwas zu filmisch, macht es dem Zuschauer leicht,
sich in der Rolle des genieBenden Betrachters zuruckzulehnen.
Tilman Knabe hat das Konfliktpotenzial und die Tragddie 1in
seiner Mannheimer Inszenierung radikaler zugespitzt: Knabe



verlegt die Handlung in eine verlorene, heruntergekommene
Militarstation an der Grenze zu Mexiko, brutalisiert die
Konflikte zwischen den Goldgrabern, zeichnet Dick Johnson
nicht als den edlen Tenor-Ganoven, sondern changierend
zwischen Kriminellem und Widerstandskampfer.

Scharf beleuchtet Knabe den Agenten des Konzerns Wells Fargo,
Mr. Ashby, als Drahtzieher im Hintergrund, dessen Rolle die
naiven Goldgraber nicht durchschauen, bis das Militar
aufmarschiert — eine Lesart, die jene ausbeuterischen Zustande
kritisiert, welche die historische Folie des sonst so
malerisch empfundenen Western-Milieus sind. In Frankfurt ist
Alfred Reiter ein geschniegelter, aber sonst eher harmloser
Vertreter — was aber auch daran liegen kodnnte, dass die
nachstudierte Ubernahme aus Stockholm manches Profil nicht so
scharf wie ursprunglich gedacht umrissen hat.

In seiner ,Fanciulla“ — der ersten Inszenierung der Puccini-
Oper in Frankfurt seit 1958 — gleicht Loy die zuruckhaltende
konzeptionelle Zuspitzung aus, weil er seine Protagonisten
virtuos und sensibel fuhrt. Das gilt nicht nur fuar die
resolute, warmherzige Minnie der Eva-Maria Westbroek mit ihrer
unbestimmten Lebenssehnsucht und ihrer tiefen Menschlichkeit,
die man ganz altmodisch als Nachstenliebe bezeichnen méOchte.
Es gilt auch fur den Sheriff Jack Rance, den abgebrihten
Spieler, der unter seiner abgewiesenen Liebe zu Minnie wie ein
Hund leidet, aber auch berechnend, zuschnappend wie ein
scharfer Jager, sein kann.

Carlo Ventre als Dick Johnson ist letztendlich doch eher Tenor
als Darsteller — und nicht einmal ein besonders glanzvoller:
Sein Timbre ist stets von einem heiser-verbrauchten Beiklang
begleitet, seine Kraft ist eindimensional und fuhrt nicht zu
einem welit projizierten Stimmklang. Auch Ashley Hollands
Bassbariton ist fur den Sheriff nicht so optimal im Korper
verankert, dass er seinen Ton resonanzreich gestalten konnte —
so kommt sein psychologisch bewusstes, klug gestaltendes
Singen leider immer wieder an physische Grenzen.



Im Licht der Sehnsucht: Eva-
Maria Westbroek (Minnie) und
Carlo Ventre (Dick Johnson).
Foto Monika Rittershaus

Und Eva-Maria Westbroek, die oft gefeierte Dramatische, die
Sieglinde des Frankfurter ,Rings”, schafft es nicht, die Hohe
in die Linie einzubinden, muss vor allem forcieren, wenn sie
aus der Mittellage ins hohe Register aufsteigt. Dann wird der
Ton gequalt und prekar. Ihre warme, volle Mittellage dagegen
uberzeugt, steht ihr in allen gestalterischen Facetten zu
Gebot und fuhrt dazu, dass der zweite Akt — in dem das Keimen
der Liebe zu Dick Johnson und die entsetzliche Enttauschung
fesselnd entwickelt ist — ein atemberaubender HOhepunkt der
Frankfurter ,Fanciulla” wird.

Auch als Puccini-
Dirigent gefeiert:



Sebastian Weigle.
Foto: Monika
Rittershaus

Der Regisseur hat auch ein Auge auf die zahlreichen
Nebenrollen und die Individuen des Chores, den Matthias Kohler
musikalisch sicher prapariert hat. Dass Loy Elisabeth Hornungs
Wowkle — die indianische Bedienstete Minnies — allerdings zur
komischen Figur macht, will nicht mehr einleuchten, wenn man
in Mannheim Tilman Knabes an dieser Figur entwickelte Studie
uber den Rassismus der weillen Frau gesehen hat.

Rundweg begeisternd agiert in Frankfurt wieder einmal das
Orchester. Nun hat stellvertretender GMD Alois Seidlmeier in
Mannheim seinen Job wirklich ausgezeichnet gemacht, aber die
Vielfalt der Farben, die dynamische Finesse, den
impressionistischen Klangschmelz, aber auch die Pragnanz
rhythmischer und repetitiver Motive, die schon an Janéacek
denken 1lassen, hat das Mannheimer Orchester nicht so
bezwingend umgesetzt wie seine Frankfurter Kollegen unter
Sebastian Weigle. Modern und klangsinnlich zugleich, emotional
und strukturiert: Weigles Blick auf Puccini uUberwindet alle
Vorurteile; lasst horen, wie der Komponist die Traditionen des
Belcanto und der Spatromantik transformiert in seine
unverwechselbare Klangsprache, die mehr als nur eine ferne
Ahnung von den Aufbrichen der Moderne in sich integriert. Auch
deshalb darf man der Frankfurter Oper wieder einmal fur einen
spannenden, erflullten Abend dankbar sein.



