Totale Maskerade: Giuseppe
Verdis ,,Un ballo in maschera”“
am Aalto-Theater Essen wieder
aufgenommen

geschrieben von Werner Haullner | 15. Oktober 2022

Szene mit Chor und Solisten des Aalto-Theaters aus
Giuseppe Verdis ,Un ballo in maschera“. (Foto: Saad
Hamza)

Gustav III. von Schweden, das historische Vorbild von Giuseppe
Verdis Riccardo im ,Maskenball”, war ein Opern- und
Theaternarr. Dietrich Hilsdorf hat in seiner Inszenierung fiir
das Essener Aalto-Theater daraus eine virtuose Konstruktion
abgeleitet. Alles, bis aufs bittere Ende, ist Maskerade.

Jetzt erlebte die aus dem Jahr 1999 stammende Arbeit Hilsdorfs
eine szenisch sorgfaltig einstudierte Wiederaufnahme.
Kompliment an Marijke Malitius: Die Intentionen des Regisseurs
sind wiedererkennbar, der Abend hat szenische Spannung und
wirkt unverbraucht packend wie eh und je.
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Zum lebendigen Eindruck tragt das Dirigat von Elias Grandy,
gastierender GMD aus Heidelberg, nicht unwesentlich bei. Er
lasst das Orchester atmen und achtet auf die Sanger, lasst die
Bogen bluhen und Details leuchten. Und er sorgt dafur, dass
die groBen leidenschaftlichen Ausbriuche der Musik nicht vorher
schon durch eine uberdrehte Dynamik entwertet sind. Auch der
Chor, einstudiert vom neuen Chordirektor Klaas-Jan de Groot,
erweist sich nicht erst im finalen Maskenball als
spielfreudig, sondern auch als sattelfest, ungeachtet einiger
verwaschener Momente, wohl auch durch die fordernde
Bewegungsregie verursacht.

Heute die anspruchsvollen Verdi-Gesangspartien zu besetzen,
ist eine Herausforderung fur sich. Das ist auch am Aalto zu
spuren. Mit Valentina Boi hat man eine Sopranistin
verpflichtet, die in Italien eine beachtliche Karriere macht
und die Rolle der Amelia bereits am Teatro Regio in Parma
gesungen hat. Doch dass Erfolge im Heimatland des Belcanto
heute kein Malstab mehr sind, wird in Essen nur allzu
deutlich. Boi hat erhebliche Schwierigkeiten, den Ton uUber den
Ubergang in die H6éhe bruchlos zu fihren. Er verliert seinen
Kern, wird angespannt und schrill. Wo sie sich auf die
Mittellage verlassen kann, wie in ihrer Arie ,Morro, ma prima
in grazia“ versteht sie, eindrucksvoll zu gestalten. Aber wenn
es, wie in der Szene auf dem Galgenberg, auf weit gespannte,
in sich gesteigerte Legati ankommt, fehlt der gleichmaliig
geflutete Klang und das sichere Fundament des Atems.

Schwere Partie — selbst fiir Pavarotti

FUr die Partie des Riccardo bringt Carlos Cardoso hdrbar
passende Anlagen mit. Die Rolle, in der selbst ein Luciano
Pavarotti bisweilen seine Probleme hatte, verlangt die legere
Leichtigkeit eines Filous, aber auch die Emotionalitat eines
Menschen, der vielleicht zum ersten Mal Uber das fluchtige
Begehren hinaus von einem tiefen Gefuhl von Liebe ergriffen
wird. Cardoso hatte sich ansagen lassen und war spurbar
beeintrachtigt, kann aber dennoch den spottischen Ton in der



Szene mit der Wahrsagerin Ulrica, die erwartungsvolle Freude
in seiner Auftrittscavatina ,La rivedra nell’estasi” und die
leidenschaftliche vokale Geste im Duett mit Amelia treffen. Es
durfte spannend werden, den Tenor, der in anderen Werken nicht
immer gluckhaft agiert hat, gesundet in dieser Rolle
wiederzuhoren.

Der lettische Bariton Janis Apeinis zeigt als Renato eine zu
groflen Ausbruchen fahige Stimme. Auch bei ihm hort man den
Willen zur Gestaltung; allerdings bringt er eine typisch
modern-russische Stimmschulung mit - und das bedeutet
kraftige, aber unflexible Tongebung, eine eher grobe Emission,
wenig Schattierungsmoglichkeiten wund Kkein geschmeidig
gebildetes Mezzoforte und Piano. Die Arie ,Eri tu“, seit jeher
ein Prufstein fur einen Verdi-Bariton, gelingt in der bitteren
Anklage, nicht aber in den ,dolcezze perdute” der wehmutigen
Erinnerung, flr die Apeinis keine Farbpalette einsetzen kann.
So bleibt nur, die Imposanz einer machtigen Stimme zu
bewundern.

Fiur den von Hilsdorf als androgynes Geschopf im erotischen
Dunstkreis Riccardos gezeichneten Oscar bringt Cathrin Lange
das jugendliche Auftreten und die entsprechende Stimme mit.
Das kecke Getraller des Pagen singt sie sympathisch leuchtend,
auch wenn sie in der einen oder anderen raschen Passage ein
wenig tricksen muss. Oleh Lebedyev empfiehlt sich in einem
verheiBungsvollen Deblt als Silvano; auch die beiden
Verschworer von Andrei Nicoaro und Baurzhan Anderzhanov lassen
keine Wunsche offen. Helena Zubanovich hat als Ulrica einen
dem Konzept der Inszenierung entsprechend weniger damonisch-
geheimnisvollen als kuhl-professionellen Auftritt: Auch sie
steckt in einer ,Rolle”, versinkt am Ende stumm im
Buhnenboden. Alles ,in maschera”“ eben.

Info und Tickets:
https://www. theater-essen.de/oper/spielplan/aaltomusiktheater/
un-ballo-in-maschera/7319/



Fall ohne Fallhohe in
Gelsenkirchen: Gabriele Rech
verpasst ,Madama Butterfly”“
ein neues Ende

geschrieben von Werner Haullner | 15. Oktober 2022

Hochzeits-Show fur den Fremden im ersten Akt von
Puccinis ,Madama Butterfly” in Gelsenkirchen. (Foto:
Bjorn Hickmann)

Irgendwann musste es so kommen: Am Ende von Giacomo Puccinis
»japanischer Tragoédie” richtet Madama Butterfly den Dolch
nicht gegen sich selbst, sondern sticht den hereinstiirzenden
Pinkerton ab. Damit macht Regisseurin Gabriele Rech das Opfer
zur Taterin, nimmt ihr die Fallhohe.
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Tatsachlich ein ,,Schritt in Richtung Unabhangigkeit”, wie das
Programmheft der neuesten Produktion des Gelsenkirchener
Musiktheaters im Revier meint? Eher eine jener aufgesetzten
Ideen, deren hervorstechender Wert die Neuheit ist.

Der Reihe nach. Dirk Beckers Buhne signalisiert von Anfang an:
Hier wird ,Japan® fur Touristen mit speziellen Interessen
inszeniert. Papierwande und Kirschbluten als Deko, ein Podium,
mit silbernem Glitter verhangt. Grotesk auf eine Wand
vergrolBert, gehodrt auch Katsushika Hokusais zum Kitsch
verkommene ,GroBe Welle von Kanagawa“ zum Inventar.
Japanerinnen in bunten Folklore-Kostimen (Renée Listerdahl)
trippeln herein. Ein paar Damen hangen an einer reichlich mit
Flaschen ausgestatteten Bar ab. Der passend geschmeidig
singende Goro (Tobias Glagau) vermittelt nicht nur Quartier,
wird mit dem vergniugungswilligen B.F. Pinkerton schnell
handelseinig. Immer wieder wechselt Geld die Hande.

Die Kolleginnen verfolgen interessiert die Show der Madama
Butterfly. Die ,Verwandten” der arrangierten Hochzeit kdnnen
ihr Kichern kaum verbergen. Und Michael Heine wirft sich als
wlutender Onkel Bonze machtig ins Zeug. Wer fur einen kurzen
Moment glaubt, jetzt werde es ernst und die Galerie uber der
Szene reprasentiere eine Art inneres Gewissen der Cio-Cio-San,
verliert diese Illusion schnell. Die ,Bekehrung“ Butterflys
zur Religion des Amerikaners gehort ebenso zum Spektakel wie
das mit Gelachter verkindete Lebensalter von 15 Jahren. Zum
Hohepunkt: Liebesduett mit falschen Papierampeln und Thomas
Ratzingers Stimmungslicht.
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Die tiefe Liebe an der Bar? In Puccinis ,Madama
Butterfly” am Musiktheater im Revier bleiben Fragen
offen. Ilia Papandreou (Cio-Cio-San) und Carlos Cardoso
(Pinkerton). (Foto: Bjorn Hickmann)

Als die Show im zweiten Akt zu Ende ist, das Papier zerfetzt,
die Bar geleert, stellt sich die Frage: Warum hangt ,Madama
Butterfly” noch in diesem Ambiente herum, angetan mit der
abgeschabten Uniformjacke ihres in die USA entschwundenen
,Gatten“? Wie ist es moglich, dass ein professionelles
Showgirl sich mit Haut und Haaren an einen Kunden verliert und
seit fast drei Jahren auf die Ruckkehr des Marineleutnants
wartet? Woher ein solches fundamentales Missverstandnis?

Calixto Bieito hat einst an der Komischen Oper — die Musik
Puccinis bewusst missverstehend — Butterflys Strategie von
Anfang bis Ende ausinszeniert: Ziel war es, mit einer Green
Card rauszukommen aus ihren Milieu. Was Gabriele Rechs
,Butterfly” bewegt, aus Sehnsucht an der Flasche zu hangen,
erschliefft sich nicht. Und wenn sich im Duett ,Bimba, dagli
occhi pieni di malia” der psychologische Schalter in Richtung
schwarmerisch-radikaler Liebe umgelegt haben sollte, bleibt



die Inszenierung diesen Moment schuldig.

Puccinis Oper uUber eine existenzielle Tragddie lieBe sich wohl
auch als soziales Drama erzahlen, ware da nicht die
Perspektive des Komponisten, der alle Figuren auf Cio-Cio-San
als Zentrum ausgerichtet hat. Rech entwertet die innere
Katastrophe der Butterfly. Pinkertons Handeln erscheint in
diesem Kontext durchaus verstandlich und konsequent
pragmatisch, wenn er mit der eingekauften Braut von fruher
nichts mehr zu tun haben will und bei seiner RlUckkehr ein paar
groBe Scheine als Kompensation hinterlasst. Er ist
Geschaftspartner in einem Sex-Deal, nicht der gedankenlose
Chauvi, der ein gewaltiges Missverstandnis auslost. Dass
Butterfly am Ende zusticht, statt den Ehrenkodex ihrer alten
Kultur im Suizid zu realisieren, liele sich in der Tat als
Chiffre fur eine Befreiungstat lesen. Aber dazu mussten die
Signale in der Inszenierung anders gesetzt werden.

Giuliano Betta am Pult der Neuen Philharmonie Westfalen
unterstitzt im ersten Akt die Atmosphare der Vorspiegelung,
indem er Puccinis Musik so unemotional wie moglich ablaufen
lasst: kantig, bisweilen laut, mit wenig Raffinesse 1in
Artikulation und Phrasierung, aber mit Sinn fiur Details, die
das Orchester klarsichtig ausmusiziert. Spater findet Betta
das organische Pulsieren von Puccinis Metrum; die Lautstarke
konnte jedoch subtiler geregelt werden. Den Solisten und dem
trefflich agierenden Chor von Alexander Eberle ware damit
geholfen.

Ilia Papandreou hat als Cio-Cio-San den ironischen Tonfall des
ersten Auftritts ebenso verinnerlicht wie die weiten
Kantilenen ihrer sehrenden Sehnsucht. Wenn die Tone auf dem
Atem ruhen, erschafft sie magische Momente intensiven Gesangs.
Carlos Cardoso als Gast vom Aalto-Theater Essen bringt fur den
Pinkerton keinen warm stromenden, sondern einen wie Kristall
strahlenden Tenor mit, besingt ,America forever” mit einiger
Anstrengung und gestaltet ,Addio fiorito asil” eher kihl als —
je nach Lesart — wehmitig oder larmoyant gefarbt. Butterflys



Dienerin Suzuki bleibt in dieser Inszenierung eine Randfigur,
mit ehrwirdigen Reifespuren gesungen von Noriko Ogawa-Yatake,
die vor mehr als 20 Jahren, ebenfalls in einer Inszenierung
von Gabriele Rech am Musiktheater im Revier, die Titelpartie
verkorpert hatte. Zur Blasse verurteilt bleibt auch der
Sharpless von Petro Ostapenko.

Konnte doch sein, dass die unbandige kreative Energie
kinftiger Butterfly-Regiefiuhrenden zu noch originelleren
Losungen fuhrt: Vielleicht ersticht Suzuki demnachst die
abtrinnige Butterfly, oder gleich Pinkerton mit dazu? Konnte
nicht Sharpless die beiden Frauen erschieflen und uUber ihren
Leichen die Hande Pinkertons schutteln? Oder werten wir mal
die Randfigur der Kate Pinkerton auf (Scarlett Pulwey hatte
sicher nichts dagegen gehabt) und lassen sie ihren unmoglichen
Ehemann abknallen? Auf, auf ins Terroir der Deutungen, die
gute alte Oper ist noch lange nicht am Ende!

Weitere Vorstellungen: 20., 22., 28. Mai, 18. Juni 2022. Info
und Karten: Tel.: 0209/4097-200, www.musiktheater-im-revier.de

Trauma-Theater statt
Thespiskarren: Roland Schwab
radikalisiert in Essen
Leoncavallos »Pagliacci”
(,Der Bajazzo")

geschrieben von Werner HauBner | 15. Oktober 2022
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Theater der Grausamkeit: Sergey Polyakov (Canio) und
Seth Carico (Tonio). Foto: Matthias Jung

Ruggero Leoncavallos Oper ,Pagliacci“ gilt gemeinhin als
Musterbeispiel des Verismo: Kleine Leute in einem
zuriickgebliebenen Landstrich, eine aus dem Alltag wachsende
Tragodie und ein reales Ereignis als Vorbild: Ein Doppelmord,
den der Komponist als Kind in Montalto in Kalabrien angeblich
selbst mit ansehen musste. Ein Trauma.

Nichts vom vertrauten ,Verismo®“ mit bunt beleuchtetem
Thespiskarren und Commedia dell’arte-KostUmierung findet sich
im Essener Aalto-Theater: Roland Schwab hat jeden Naturalismus
dezidiert hinter sich gelassen, aber er legt die Emotionen der
Menschen bis zur Schmerzgrenze frei. Auf der jedem konkreten
Schauplatz abholden Buhne von Piero Vinciguerra ballt sich ein
Trauma zusammen, dessen Explosion den Zuschauer beruhrt und
uberwaltigt zuricklasst. Wenn Theater sein muss, dann genau
so: unmittelbar, packend, bildgewaltig und dabei in jedem
Moment des verdichteten Ablaufs gedanklich konzentriert und
schlussig. Roland Schwab ist damit nach seinem grandiosen



,0thello” wieder ein Meisterstiuck eines tief in die Seele
dringenden Musiktheaters gelungen. Nichts fur einen netten
Abend, nichts zum nebenbei Erleben, sondern zutiefst
erschitternd und wahrhaftig: ,Verismo“ auf einer ganz anderen
Ebene als der fragwlrdige italienische Stilbegriff meint.

Zwangslaufiges Geschehen jenseits der Logik

Im Prolog l0ost sich aus dem Hintergrund ein schwarzer,
entstellter Mann, der einen anderen an der Kette heranzerrt:
Es ist derjenige, der zuvor in einer rasanten Filmsequenz
durch die Keller und Gange des Opernhauses hetzt und an der
Glastur zur Billettkasse schmerzlich scheitert. Es gibt kein
Entkommen aus dem Raum des Theaters. Fur ihn — es ist Canio -
,mMuss Theater sein”. Das lesen wir auch auf dem Schild, das
ihm der schwarze Prolog wie die Schandtafel eines Delinquenten
umhangt. Canio, der ,Bajazzo“, ein Opfer seiner Kunst, ein
Gefangener schonen Scheins, gar einer bitteren Illusion? Die
Kette der Assoziationen ist eroffnet, und sie lasst sich auch
am Ende, als die ,Commedia“ ihr blutiges Finale erreicht,
nicht ganz schlussig knupfen. Das ist keine Schwache, sondern
einer der Vorzuge der Inszenierung. Denn ein Trauma, wie der
Protagonist es hier auf schwarzglanzendem Boden in einem Raum
voller Bruchstlicke durchleidet, erfullt sich nicht in Logik,
sondern in der Zwanghaftigkeit eines Geschehens, das nicht
aufzuhalten ist.

Diesen Raum fullt Schwab mit beziehungsreichen Chiffren. Tote,
deren rotbeschuhte Beine aus den Leichensacken ragen: Opfer
des mannhaften Wahns von ,echten” Gefuhlen, von zu Wahnsinn
gesteigerter ,Liebe” und tddlich explodierender Eifersucht?
Der Mann mit einer Blutwunde auf dem Unterhemd, zum Tode
verletzt wie Amfortas und doch zum Leben, zum Spielen
gezwungen? Der schwarze Mitspieler Tonio, nicht der drollig-
gefahrliche Kruppel wie sonst, sondern ein Gezeichneter und
ein teuflischer Strippenzieher. Eine transzendierte Figur, die
zum Hohepunkt der Tragddie mit einer Stange auf- und abgeht,
wahrend der weiR geschminkte Tod auf einem Hochrad uber die
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Bihne huscht: ein Klingsor im bosen Reich entfesselter Luste.
Komplexes Spiel enthiillt die Sehnsiichte der Personen

Auch das Theater auf dem Theater bleibt beziehungsreich
unbestimmt. Keine putzige Wanderbuhne, sondern ein Geflecht
von Lichtern, aufgespannt wie eine Zirkuskuppel, dann
herunterfahrend wie eine gierige Spinne an ihrem Faden,
schlielflich eine Arena, an deren Brustung die gemordete Nedda
uber ihren Rucken hangt, wie auf einem surrealen Gemalde.
Vorher hatten die junge Frau und ihr Geliebter Silvio mit der
Lichterkette eine Verbindung zwischeneinander gezogen, 1im
Liebesduett, im dem sie sich ihrer Sehnsuchte versicherten.

Szene auf der Buhne von Piero Vinciguerra fur ,Der
Bajazzo“ am Aalto-Theater in Essen. Rechts Seth Carico
als Tonio. Foto: Matthias Jung.

Und um Sehnsucht geht es in diesem Stuck. Bei Canio, der von
seinem jungen Findelkind geliebt sein will und bei dem er am
Ende nicht einmal Mitleid und Gnade findet. Ein
Schmerzensmann, der die Illusion der Liebe verinnerlicht hat



und am Ende im Jahzorn abschlachtet. Bei Silvio, dem jungen
Bauern, der sich schwarmerisch eine Zukunft ausmalt. Bel
Beppe, dessen scheinbar leichtfullige Harlekin-Arie erfullt ist
mit elegischem Begehren, das sich auf der Bihne im makabren
Spiel mit einem der Frauenbeine als konkret fleischlich
manifestiert.

Vor allem aber bei Nedda: Ihre langen blonden Haare machen sie
aus der Perspektive der Manner zum Gegenstand der Begierde;
sie selbst setzt sie auch als erotisches Signal ein. ,Voller
Leben und erfullt von unnennbaren Sehnsuchten”, schnallt sie
sich bei ihrer Vision von den frei fliegenden Vogeln die
Fligel eines Engelchens um. Ihre roten Schuhe hat sie dazu
abgelegt, sich befreit von diesem Zeichen sexueller
Objektivation. Das komplexe Spiel mit visuellen Signalen und
Chiffren uUberzeugt auch bei Tonio, bei dem die Seite der
seelischen Bezauberung durch den Gesang Neddas, jah zerstort
durch den beillenden Spott der jungen Frau, in der Inszenierung
allerdings kaum herausgearbeitet wird. Die malizidse Gier
gewinnt schnell die Dominanz.

Schwab stellt uns Menschen vor Augen, deren Sehnsucht im
traumatischen Geschehen offenbar wird; das Spiel entlarvt die
Innenseiten der gequalten Seelen. Was Leoncavallo in der
Handlung der ,Pagliacci” aus dem Zusammenprall von Spiel (im
Spiel) und (dargestellter) Wirklichkeit entwickelt, wird in
Schwabs Inszenierung kongenial erfasst und auf eine neue Ebene
geholt. Da kommt es auch nicht darauf an, dass die von
Leoncavallo erzahlte Story des Kriminalfalls als Vorbild der
Oper langst als Falschung entlarvt ist: Die Fiktion des Realen
hat eine neue Wahrheit hervorgebracht, das Theater ist der
magische Ort daflur — Hermann Hesses ,Steppenwolf” wird direkt
zitiert.

Die HOohe des musikalischen Stils wird geschleift

Ware das musikalische Gluck ebenso vollkommen gewesen, man
hatte von einem einzigartigen Opernabend zu berichten gehabt.



Doch lassen die Sanger allesamt spuren, was ein kundiger
Kritiker einmal ,die Schleifung der Stilhdhengesetze® genannt
hat. Leoncavallo — und seine Kollegen wie Mascagni, Giordano
oder auch Zandonali — stehen fur eine damals neue Art des
Singens: Addio zum stilisierten, kunstvollen ,canto fiorito“
hin zum naturalistischen ,Schrei”, in dem sich die Stimme
exzessiv verausgabt und Schauer des Entsetzens oder der
Wollust uUber die Rucken der Zuhorer treiben will.

Heute gilt im Singen von Verdi bis Puccini nicht einmal mehr
das. Ein Beispiel ist der Bariton Seth Carico als Tonio: Ein
robustes Material wird, kaum beruhrt von Differenzierungen in
Farbe oder Tonbildung, robust eingesetzt und schindet machtig
Eindruck. Die subtilen Nuancen des Prologs, die emotionalen
Zwischentone dieses so geschundenen wie boshaften Charakters
werden mit der immergleichen Prasenz herausgeschleudert.
Schmerz, Zynismus, Verschlagenheit, oder auch einfach nur
Kantabilitat, dynamische Flexibilitat, Schmelz oder
Strahlkraft sind zu einem stahlern gefassten, im Zuricknehmen
schnell rissigen Klang zusammengepresst.

Sergey Polyakov als Canio. Foto: Matthias Jung



Der Canio von Sergey Polyakov versucht sich darin, seinen
wuchtigen Tenor zu zahmen, ihm die Farben der Schmerzes, der
unendlichen Enttauschung, aber auch der ungebandigten Wut
abzuringen. Die HOhe drangt anfangs sehr an den Gaumen, kann
sich erst im zweiten Akt befreien. In ,Vesti 1la giubba“
ersetzt Nachdruck den Ton der Resignation und der inneren
Qual. Doch in den sich steigernden Ausbrichen der Wut hat
Polyakov seinen Weg gefunden. Carlos Cardoso bleibt dem
elegischen vokalen Maskenspiel des Arlecchino einiges
schuldig; Tobias Greenhalgh vermittelt mit schwacher Tiefe und
einer in unbefreiter Lautstarke Uubertonten Lyrik nicht den
Eindruck, seine Rolle uber das Verismo-Klischee — laut und
ungeschliffen — hinausheben zu wollen.

=y < gL S e Tak
Abgeschlachtet in der Arena der Emotionen: Gabrielle
Mouhlen (Nedda). Rechts Sergey Polyakov (Canio). Foto:
Matthias Jung

Bleibt Gabrielle Mouhlen als Nedda: Ihr Timbre von der Harte
eines Brillanten taucht ihre grofle Solo-Szene in ein kuhles,
klares Licht. Der Traum von den freien Himmelsvdgeln schimmert



wie Glas, die Farben der Sehnsucht bleiben hell und
ungebrochen. Zu flexibler Phrasierung hat sie Kkaum
Gelegenheit, denn Robert Jindra am Pult gibt ihr kaum den Raum
zum Atmen, drangt auf Tempo und vor allem auf stabile,
ungeschmeidige Metren. Bei einem so erfahrenen Kapellmeister
wundert dieser Rigorismus — dass Leoncavallo gut mit dem
Hohenzollernkaiser konnte, ist kein Argument flur preuBische
Exaktheit.

Vom ausschwingenden Cantabile abgesehen 1lasst Jindra den
Essener Philharmonikern viel Raum fur fein ausgestaltete Soli
und duftige Tutti, denen man die reduzierte Orchesterfassung
von Francis Griffin nicht negativ anzukreiden braucht. Die
filigrane Brillanz der Begleitung in der Nedda-Arie 1lasst
keine Winsche offen; die elfenhaften Staccati und Pizzicati
zur Arietta Beppes haben den passenden Hauch des Kinstlichen.
Auch der Opernchor von Jens Bingert erfillt seinen Part von
den Rangen des Hauses, nur kurz von breitem Tempo irritiert,
mit Glanz und einer in diesem Stuck sonst kaum herstellbaren
Transparenz. Noch einmal: Ja, so soll Theater sein. Und wir
alle sollten froh sein, dass wir es wieder haben!

Weitere Vorstellungen in dieser Spielzeit nur noch am 13.,
18., 20. Juni 2021. Info: www.theater-essen.de

Reizender Scherz im
Stimmenglanz: Richard
Strauss ,Rosenkavalier”
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kehrt 1ns Aalto-Theater
zuruck

geschrieben von Werner Haullner | 15. Oktober 2022

Erstaunlich frisch fiir eine 15 Jahre alte Inszenierung
prasentiert sich Anselm Webers ,Rosenkavalier” in der
Wiederaufnahme am Aalto-Theater.

Traum im Museum: Der ,Rosenkavalier” in der Inszenierung
von Anselm Weber aus dem Jahr 2004 ist wieder am Aalto-
Theater zu sehen. (Foto: Saad Hamza)

Wiederaufnahme-Spielleiterin Marijke Malitius hat mit dem
Ensemble ganze Arbeit geleistet. Kulinarik wird nicht negiert,
aber Webers Traumlogik bricht Sentimentales und Nostalgisches
konsequent auf. So wird etwa der Mummenschanz des dritten
Aktes Uber die ,Kreuzer-Komddi“ hinausgefihrt und nicht nur
fur den genarrten groBsprecherischen Baron Ochs auf Lerchenau,
sondern auch fur die Zuschauer zum unheimlich-skurrilen
Theater.
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,Ist ein Traum, kann nicht wirklich sein”: Die Distanz zum
Geschehen hebt auch die Illusion einer ungebrochenen Rokoko-
Riuckerinnerung des ersten Aktes auf, steigen die Figuren doch
aus den Vitrinen eines Museums: Ruckwartsgewandte Imagination
eines spielligen Aufsehers, der fotografierende japanische
Touristinnen scheucht und sich — eine echte Osterreichische
Thomas-Bernhard-Figur — 1in eine bessere Vergangenheit
zuruckschwarmt, die ihn am Ende ungnadig gefangen nimmt. Der
Ochs auf Lerchenau, den er im Traum verkorpert, war eben doch
nicht die richtige Rolle fur die anbrechende Moderne.

Der Essener GMD Tomas
Netopil. (Foto: Hamza Saad)

Bei der Premiere 2004 ein Soltesz-Paradestluck, liegt das
,Getose um einen reizenden Scherz“ jetzt in den gestaltenden
Handen von GMD Tomas Netopil. Er bevorzugt einen schlank-
gefassten Ton, fuhrt das Orchester prazise und halt es
durchhdrbar, hatte aber ruhig ausgeklugelter zupacken durfen:
Nicht in den ausladenden Lautstarkegraden, die manchem Sanger
volle Kraft voraus abverlangen. Eher in der Flexibilitat der
Tempi und Metren, deren Wiener Charme immer wieder hinter die
bewundernswerte Prazision zurucktreten. Und auch im
Feinschliff der Klange: Die Holzblaser im ersten Akt wirken
unspezifisch, fast beildufig, und die beriihmte Uberreichung
der ,silbernen Rose” wird zu einem prosaischen Ereignis fern
ihres impressionistischen Zaubers.

Das Ensemble kann sich horen lassen: Michaela Kaune als



Feldmarschallin ist zu den schlank-transparenten Klangen des
Orchesters zunachst eine madchenhafte junge Frau, gewinnt im
dritten Akt Reife und stimmlich opulenten Glanz. Karin Strobos
als Octavian, anfangs mit Kratzern in der Mezzo-Lasur, kann
sich ebenso profilieren wie Elena Gorshunova: Die
Schulmadchen-Anmutung mit Matrosenkleid und Stofftier lasst
sie schnell hinter sich zugunsten einer stimmlich standfesten,
selbstbewussten Sophie. Karl-Heinz Lehner als traumender
Museumswarter gibt den Ochs mit genieBerisch ausgespieltem
Wienerisch und probater Klang-Substanz.

—

Szene aus dem zweiten Akt mit Heiko Trinsinger als
Faninal (Mitte). (Foto: Saad Hamza)

Heiko Trinsinger als pomadig frisierter neureicher Faninal
tritt stets gequalt von seinen Ambitionen auf; seine Tochter
ist im Buhnenbild von Thomas DreifBigacker ein
Ausstellungsstuck im Vitrinenschrank, der im noch unfertigen
Palais mit rauchenden Industrieanlagen an den Ursprung des
Reichtums erinnert. Carlos Cardoso als Sanger mit Schmelz,
aber auch Michal Doron als Annina und — wie schon 2004 -



Albrecht Kludszuweit als Wirt und Rainer Maria RoOhr als
quirliger Intrigant Valzacchi tragen wie die vielen anderen
Rollen nebst einem soliden Chor zum gliucklichen Eindruck des
Abends bei.

Weitere Vorstellungen am 22. Marz und 26. April, jeweils 16.30
Uhr. Karten: (0201) 81 22 200, www.theater-essen.de

Eher das bose Grinsen: Franz
Lehars ,Das Land des
Lachelns” zeigt 1in Essen
uberraschend aktuelle Seiten

geschrieben von Werner Haullner | 15. Oktober 2022

Fiir eine frohliche Faschingsunterhaltung taugt ,Das Land des
Lachelns” sowieso nicht. Aber Sabine Hartmannshenns ehrgeizige
Regie-Bearbeitung macht Franz Lehars Operette in Essen eher
zum Land des bdsen Grinsens.
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Atmospharisch dicht: Die erste Szene von Franz Lehars
,Das Land des Lachelns“ am Aalto-Theater Essen. Die
Buhne ist von Lukas Kretschmer. (Foto: Bettina Stol)

Wahrend drauBen unverdrossene Narrinnen und Narren den Stlrmen
trotzten, brauten sich drinnen auf der Blhne des Aalto-
Theaters vor der Fassade eines Zwanziger-Jahre-Etablissements
die braunen Sturme zusammen, die vier Jahre nach der
Uraufflihrung von Franz Lehars ,romantischer Operette” zahllose
Kinstler aus Deutschland wegfegen und der abgedreht-ironischen
Gattung die kritischen Zahne glattschleifen sollten.

Die Inszenierung von Hartmannshenn, die im Dezember am Aalto
Premiere hatte, schafft zundachst mit einer sorgfaltig
durchgestalteten Eingangsszene einen atmospharischen
Hintergrund: eilige Passanten, Zeitungsjungen, Stralenkehrer,
eine etwas zu aufdringlich gestylte Schonheit und ein
Flugblatt-Verteiler in SA-Uniform. Man bewundert die
atmospharische Treffsicherheit von Lukas Kretschmers Buhne.
Dem Theater strebt nobel gekleidetes Publikum zu: Gegeben wird
,Die gelbe Jacke”, jene China-Operette, die Lehdr 1923
herausbrachte. Wenig erfolgreich, sollte sie sechs Jahre



spater dem Welterfolg ,Land des Lachelns” als Grundlage
dienen.

Ocine Liche

Jessica Muirhead als Lea
(Lisa). (Foto: Bettina StoR)

So alltaglich das Treiben anmutet: die Atmosphare ist lastend.
Unterschwellige Aggressivitat wird manifest, als ein Radfahrer
einen alteren Herrn anfahrt. Der Star der Abendvorstellung
naht und wird vor dem Buhneneingang gefeiert. Die Menge
verlauft sich, ein Herr bleibt zurick. Es ist der Darsteller
des Leutnant Gustl, und er ahnt, dass seine bittersllle
Sehnsucht bei der Diva nicht erfullt wird: ,Freunderl, mach
dir nix draus‘“ ist ihr wohlgemeinter Rat an ihren ,besten
Freund“. Spater, auf der Seitenbuhne, als Lea, die im Stuck
die Lisa spielt, mit dem Gasttenor ,bei einem Tee a deux“
flirtet, wird der abgeblitzte, eifersuchtig spahende Kollege
beziehungsvoll eines der Flugblatter von draullen auf den
Schminktisch legen: Das letzte Wort ist noch nicht gesprochen..

Neuer Rahmen fiir die Erzahlung

Es sind solche vielsagenden Gesten, Zeichen und Signale, die
Sabine Hartmannshenns ,Land des Lachelns“ zu einem dicht
gewebten, virtuos konstruierten Theater-Ereignis machen.
Details, uber denen nie das Ganze aus dem Blick gerat, sondern
die immer schlussig auf den grolBen Bogen der Erzahlung
hingeordnet sind. Und die Regie zertrummert nicht, sondern
erzahlt, aber in einem neuen, aus der Geschichte des Stucks



und seiner Zeit entwickelten Rahmen. Nicht mehr das noble
Wiener Aristokratenhaus, sondern das Theater 1ist der
Schauplatz. Die exotische Pracht des Fantasie-Chinas aus dem
zweiten Akt wird nicht dekonstruiert, sondern zitiert: als
glamourose Bihnenshow in einem Varieté, dicht an der
Unterhaltungskunst der Zwanziger Jahre und naher an Lehars
originaler ,Gelber Jacke”.

Im Gegensatz zu Verfremdungsversuchen und Subtextlektlren, die
in der Operette nicht selten desastros ausgehen, schafft es
die Essener Inszenierung, die Liebesgeschichte nicht als
trivial zu denunzieren, sondern im Gegenteil in berihrenden
Szenen zu unterstreichen. Die Frage nach der Maske, die
Menschen tragen, spielt dabei eine entscheidende Rolle, aber
auch die Fremdheit, allerdings anders gefasst als von den
Librettisten Ludwig Herzer und Fritz Lohner-Beda: Der
Darsteller des Sou-Chong ist nicht nur Konkurrent in amourdsen
Dingen, sondern gerat als Fremder (,Lernt erst mal richtig
Deutsch” schallt es vom Balkon) ins Fadenkreuz eines Buhnen-
Publikums, das vom ,Gauleiter” bis zur graumausigen Mamsell,
die sich ihr Bier selbst mitgebracht hat, durch Susana
Mendozas Kostume liebevoll charakterisiert wird.
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Die China-Welt bleibt glamourose Show: Jessica Muirhead
(Lisa) und Tanzerinnen. (Foto: Bettina StoR)

Das Klischee-China ist bunte Show, aber die Menschen, die in
einer zunehmend feindlichen Gesellschaft Fremde werden, sind
bitter real: Der Conférencier (im Original der chinesische
Obereunuch), beschimpft als ,Judenbengel”, wird
hinausgeschleppt und kehrt schmerzverkrimmt zurdck; der fremde
Tenor schafft es gerade noch, zum Ausgang hinauszuhuschen — in
Hut, Schal und Mantel wie einst der strahlende Urauffihrungs-
Chinaprinz Richard Tauber, den die Nazis ins Exil getrieben
haben. Und wer denkt nicht an Fritz Lohner-Beda? Lehar
verdankt seinem loyalen Freund funf Libretti und hat (nach
allem, was wir inzwischen wissen) nichts fur ihn getan, als
ihn die Nazis 1938 verhafteten, in Buchenwald erniedrigten und
1942 in Auschwitz erschlugen.



Fremd und einsam: Carlos
Cardoso als Darsteller des
Prinz Sou-Chong. (Foto:
Bettina Stol)

Der dritte Akt nimmt ,eine neue Wendung“ nicht nur im China
der Showbuhne: Die frauenverachtenden Worte Sou-Chongs ¢(,Du
bist hier nichts als eine Sache”) treffen mit ungedampfter
Wucht. Die Feststellung, ein Chinese konne sogar ,sein Weib
kopfen lassen”, quittiert der Uniformierte auf dem Balkon mit
Beifall. Beim ,Zig, zig, zig“-Duett reicht es den Damen im
Buhnen-Publikum, viele verlassen turenknallend den Raum,
wahrend Chinamadels am Lederhalsband vorgefiuhrt und
herumgetrieben werden — Objekte der Gewalt-Geilheit, die an
die Shows mit Josephine Baker in den Zwanzigern erinnern. Lisa
allerdings, die beklemmend beziehungsreich in der Dirndl-
Anmutung ihres Kleids von Sehnsucht nach der ,Heimat” singt,
findet ihren Frieden mit dem zuprostenden Obernazi und dem in
prachtigem o6sterreichischem Rot-Weill-Rot aufgetakelten Gustl:
Auf sie wartet ein weiler Pelz. Als die Fassade des Theaters
wieder auftaucht, prangen dort Hakenkreuzfahnen und ein
Plakat, das ,Land des Lachelns” ankundigt..

Uberraschend aktuelle Seiten

So verwebt Sabine Hartmannshenn die Geschichte der Lehar-
Operette und die Zeitgeschichte ihrer Entstehungsstationen
virtuos mit einem politischen Kommentar, der dem Stuck keine
Gewalt antut, sondern aus genau ausgearbeiteter Distanz
befragt und seine Uberraschend aktuellen Seiten herausstellt.



Dass sie dabei an die Grenzen der Gattung geht, schadet nicht,
sondern lasst neu erleben, wie relevant Operette jenseits
nostalgischer Unterhaltung sein kann.

Wenn dann auch die musikalische Umsetzung stimmt, wird ein
spannender, beruhrender Abend daraus: Stefan Klingele am Pult
weill, wie weich und flexibel Lehars Geigen gefihrt werden, wie
sich die Blaser auf samtigem Streicherklang tragen lassen
sollten statt ihn aufzureiBen, wie die Balance zwischen der
feinen SuBe des Operetten-Sentiments und den auftrumpfend
dramatischen Opern-Reminiszenzen herzustellen ist: Lehadr, der
Freund Puccinis, hat die China-Atmosphare der ,Turandot”
vorweggenommen. Anfangs schleppen die Tempi noch, aber in ,Von
Apfelbluten einen Kranz" schaltet Klingele das Orchester auf
hochste Schmeichelstufe.

Sorgfaltig charakterisierte Figuren

Das Arioso inspiriert Carlos Cardoso zu berluckenden Lyrismen,
der in der Rolle des Sou-Chong UuUberzeugend das Fremde
einfangt, musikalisch aber gern die gestemmte HOhe
italienischer Provinz-Provenienz einsetzt, statt den Ton
elegant in die Linie einzubinden. ,Dein ist mein ganzes Herz“
also eher a la ,Turandot“. Frisch genesen, mit noch etwas
schnupfigen Nebenhdhlen, strahlt die Stimme von Jessica
Muirhead weitgehend frei, badet in den geschmeidigen
Phrasierungen, charakterisiert die sonst oft blasslich
gezeichnete Lisa mit den Mikro-Farbungen expressiver vokaler
Gesten.

Exemplarisch deutlich wird das im Tonfall, mit dem sie den
enttauschten Gustl beschwichtigen will. Ein erfahrener
Darsteller wie Albrecht Kludszuweit fullt diese Rolle uber
Buffo-Tenor-Klischees weit hinaus, rickt den scheinbar so
harmlosen oOsterreichischen Leutnant an frustrierte,
verschlagene Figuren heran, wie sie bei Hans Fallada oder in
Heinrich Manns ,Der Untertan” auftauchen. Christina Clark
erinnert als Mi fatal an die Showgirls, wie sie in den



Vergnugungszentren von Berlin damals - etwa im ,Haus
Vaterland” — materiell und sexuell ausgebeutet wurden. Karel
Martin Ludvik gibt den ,Gauleiter” mit der stoischen
Gewissheit, dass seine ,neue” Zeit kommen wird; Rainer Maria
ROohr zeichnet — mit einem Intermezzo als Eunuch — sensibel den
Conferencier, der die Frage nach der Menschlichkeit der
Unmenschen herausschreit, bevor er von der Menge einfach
uberrollt wird.

Weitere Vorstellungen in dieser Spielzeit: 1. Marz, 12. April,
10. Mai, 17. Juni. Info:
https://www.theater-essen.de/spielplan/aaltomusiktheater/das-1
and-des-laechelns/3818/

Rasendes Protokoll des
Verfalls: Roland Schwab
inszeniert Giuseppe Verdis
,0tello” am Aalto-Theater
Essen

geschrieben von Werner Haullner | 15. Oktober 2022
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Das Prinzip des Bosen: Nikoloz Lagvilava als Jago in der
Essener Neuinszenierung von Giuseppe Verdis ,0tello” in
Essen. Foto: Thilo Beu

Der Jubel iiber den Sieg ist falsch und schal. Mag sein, dass
der hochmiitige Muselmane zerschmettert am Grund des Meeres
liegt. Aber der Mann, den die tarngriinen Truppen da
hereinschleifen, ist alles andere als der kraftstrotzende
Sieger. Er 1ist ein Gezeichneter: Otello, halbnackt, kaum
fahig, sich auf den Beinen zu halten, schreit ein diinnes
nEsultate” heraus und wankt hinkend von der Biihne. Ein
strahlender General sieht anders aus.

Und der andere, der Fahnrich, der so gerne Hauptmann geworden
ware, dem Otello aber einen anderen vorgezogen hat? Der
vernebelt in Roland Schwabs neuer Inszenierung von Verdis
vorletzter Oper am Aalto-Theater in Essen erst einmal den
Raum. Dann zerbricht er eine schwarze, lochrige Fahne - das
Banner des Aufruhrs, des Verderbens? Jago schnippt mit dem
Finger und das Inferno bricht aus. Er ist, das macht Schwab
von Anfang an klar, der Regisseur des BoOsen. Sein Prinzip:
»Ich bin nichts anderes als ein Kritiker.“ Der Geist, der



stets verneint.

Die ,Feuer der Freude” tauchen die Szene in gespenstisches
Orange. Spater fahrt auf der karg-schwarzen Buhne von Piero
Vinciguerra im Hintergrund ein Dschungel hoch. Cassio wankt in
die ROte hinter den Palmen; Napalmbrand oder Hollenfeuer, von
Jago entzundet. Francis Ford Coppolas Apocalypse Now oder
Stanley Kubricks Full Metal Jacket lassen gruRen.

Doppeltes Opfer Otello

Roland Schwab interessiert sich nicht so sehr fir die feinen
psychologischen Verastelungen einer Eifersucht, die ihre
fahlen Faden in die Seele von Otello bohren, auch nicht flr
den schrecklichen Mechanismus, mit dem der Nihilist Jago sein
todliches Garn spinnt. Er zeigt keinen Krieger auf dem
Hohepunkt seines Erfolgs, der dann durch einen Gespinst, fein
wie das Taschentuch seiner Desdemona, zu Fall gebracht wird.
Bei ihm 1ist Otello ein doppeltes Opfer — das seines
furchtbaren Traumas, befeuert durch einen ebenso furchtbaren
Widersacher. Die Oper ist ein rasendes Protokoll des Verfalls,
der sich von Akt zu Akt steigert, um am Ende in unheilvoller
Lethargie auf einem Designer-Sessel zum Erliegen zu kommen.
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Gitterwerk einer traumatisierten Kriegerseele: Gaston
Rivero auf der Buhne von Piero Vinciguerra zu Verdis

,0tello”. Foto: Thilo Beu

Liebe, Eifersucht, der Aullenseiter, der in seiner Frau einen
Anker in der Welt gefunden hat: Diese Motive werden am Aalto-
Theater sekundar. Im Vordergrund stehen die psychischen Folgen
des Grauens, das den Krieger einholt. Es fangt die Seele in
kaltglanzenden Lamellenrollos — eine Assoziation zur
franzdosischen ,jalousie”, der Eifersucht —, es bannt Otello
zwischen die Stabe eines inneren Gefangnisses.

Dahinter wird die Gesellschaft in kitschigen, im Halbdunkel
verschwimmenden Bildern sichtbar. Sie weicht angstlich zurick,
wenn Otello wie ein neurotisches Zootier an den Drahten
entlangtigert. Dann gibt das Gitterwerk den Blick frei auf
blutglanzende Koérper, die 1in den verzweifelten
Wiederholungszwangen kranker Seelen zucken und sich winden:
Otello, vervielfaltigt. Ikonen psychischer Verderbnis, in
Blitze des Wahnsinns getaucht. Damonisch klares Licht -
Manfred Kirst und sein Team leisten GroBartiges — und giftige
Nebel l6sen einander ab.



Projektion des Objekts einer Macho-Begierde

Und Desdemona? Das neue Ensemblemitglied Gabrielle Mouhlen,
blond, lange Beine, steckt in einem ungeheuer schnulzigen
Hochzeitskostim, als sie wie von ungefahr im Hintergrund der
Buhne auftaucht, wenn das Orchester die wundervolle Cello-
Einleitung zum Duett ,Gia nella notte densa” anstimmt.
Gabriele Rupprecht (Kostume) will die Figur mit diesem Aufzug
nicht denunzieren, sondern kennzeichnet sie als Projektion:
eine nur vordergrundig reale Gestalt, in der sich alles
zusammenfasst, was der Macho vom Objekt seiner Begierde, von
der Projektionsflache seiner Fantasien erwartet. Wenn ,Venus
leuchtet”, hockt Desdemona wie ein Incubus auf dem liegenden
Otello — ein geschmackloses Bild, das genau in diesem Moment
unheimlich sinnhaft wird: Der Mann der Siege erliegt der Macht
seiner unbewussten Vorstellungen.

Gabrielle Mouhlen
(Desdemona) und Gaston
Rivero (Otello). Foto: Thilo
Beu

Gabrielle Mouhlens stets mit kuhlem Metall versetzte Stimme,
im Piano nicht schmeichelnd oder schmelzend, passt zu dieser
unwirklich unerotischen Desdemona. Die Taschenlampen, mit
denen die Venezianer im dritten Akt auftreten, sind einmal
kein abgelebtes Versatzstuck des Regietheaters, sondern lassen
die Katastrophe vorscheinen, in die Otello, wild um sich
schlagend, hineintaumelt. Desdemona, sein letztes,



klischeehaftes Ideal, einziger Halt im verletzlichen Winkel
seiner verharteten Seele, ist im vierten Akt gefangen zwischen
den kaltsilbernen Lamellen der klackend sich schlielRenden
Jalousien. Der Mord ist kein Vorgang auBerer Realitat: Er
ereignet sich unsichtbar im grellen, gegen die Zuschauer
gerichteten Scheinwerferlicht. Danach kauert ein gebrochener
Mann in der entsetzlichen Leere seiner Existenz: ,0tello fu.”“
Es gibt ihn nicht mehr. Und Jago hinterlasst zynisch eine
teuflische Spur von Schwefeldampf.

Weitergefiihrte Kriegs-Metaphorik

Roland Schwab fudhrt in seiner Otello-Version mit schlussiger
Konsequenz die Kriegs-Metaphorik fort, die er bereits in
seiner Augsburger Inszenierung von Bedrich Smetanas selten
gespieltem ,Dalibor” (demnachst ist die Oper auch in Frankfurt
zu sehen) — dort noch ein Stuck zu gegenstandlich — eingesetzt
hat. Das Essener Aalto-Theater hat damit eine beachtliche
Alternative zu Michael Thalheimers nachtschwarzem Psychodrama
an der Deutschen Oper am Rhein geschaffen, das im April wieder
in Dusseldorf zu sehen ist — dort als ausweglose Geschichte
zweier Aulenseiter im Raum einer Paranoia, die selbst ein
harmlos-naives Requisit wie das Taschentuch zum Existenz
zerstorenden Fanal vergroBert. In Essen spielt das
,fazzoletto” auch eine Rolle - als zynisches Signal, das
Otellos fiebrige Wahnwelt anheizt, bis die finale Zersetzung
beginnt.

Enttauschende Performance des Dirigenten

Essen hatte also eine fulminante Premiere erleben konnen, ware
da nicht die enttauschende Performance des italienischen
Dirigenten Matteo Beltrami gewesen. Er glattet Verdis Dramatik
zu einem lyrisch grundierten Moderato, das wie ein fauler
Kompromiss zwischen einem faden Gounod und einem zahnlosen
Massenet wirkt: Der brachiale Orchesterschlag zu Beginn ohne
Scharfe, die Piani ohne Drohung, das Fortissimo ohne Aufruhr
und Katastrophenahnung. Die Artikulation des Orchesters ohne


https://staatstheater-augsburg.de/dalibor

Bestimmtheit, ohne zupackende Erregung. Der Wechsel zwischen
angespanntem Drive und gefahrlich drauender Entspannung ohne
Biss. Die schwarmerischen, sehnsuchtsvollen, aufbrausenden,
leuchtenden Momente des Duetts Otello — Desdemona im ersten
Akt glattgebugelt zu einem gefallig-unverbindlichen Moderato.

Blassliche Akkuratesse also im Graben zu starken Bildern auf
der Buhne. Dazu kein fokussierter Ton des Chores: Jens Bingert
mag sein Bestes gegeben haben, aber die federnden Tanzchen am
Dirigentenpult bleiben ohne Resonanz, und Uber die Prazision
zieht sich so mancher Schleier. Beltramis leidenschaftsloses
Verdi-Exerzieren hat bereits nicht in ,,Il trovatore” und noch
weniger in ,Rigoletto” Uberzeugen konnen. Ein Ratsel, warum
man sich fur diese wichtige Premiere wieder auf einen
derartigen Mangel an Profil eingelassen hat.

Jago triumphiert auch als Sanger

Von den mannlichen Protagonisten sichert sich der Jago von
Nikoloz Lagvilava auch vokal den Triumph: Sein
durchsetzungsfahiger Bariton basiert auf einer sicheren Stutze
ohne doppelten Boden atemtechnischer Tricks, behalt in der
Hohe Rundung und Fulle und schillert in der Tiefe in einer
satt-gefahrlichen Farbe. Die Duette mit Otello strotzen vor
Kraft, ohne dass dem Ton Gewalt angetan wurde. Der Mann kennt
keinen durch sfumature abgetonten Zweifel; auch sein ,,Credo”
ist ein Bekenntnis ohne Zwischentone. Dieser Jago ist keine
philosophische Gestalt, sondern ein abgebruhter Verbrecher.

Gaston Rivero halt in den Ausbrichen, in denen sich seine
Realitat dimmer unverruckbarer verschiebt, in Kraft und
Nachdruck muhelos mit. Aber seine Rolle braucht die
gebrochenen Momente, die Palette emotionaler Farben von der
Erinnerung an einstigen Seelenfrieden (Uber die
unkontrollierbare Glut bis hin zur tonlosen Erschopfung des
Endes. Da fehlen der soliden Mittellage dann die Farben des
Sarkasmus; da flackert der Lyrismus des Duetts mit Desdemona;
da fehlen in ,Dio! Mi potevi scagliar ..“ die Schmerzenstone



uber den verlorenen inneren Halt.

Carlos Cardoso macht mit strahlendem Timbre und einer
prasenten Emission auf sich aufmerksam; sein Cassio ist auch
als Figur gelungen. Dass Bettina Ranch im Finale nur aus einem
blechernen Off erklingt, ist schade, aber konsequent; ihre
Prasenz auf der Buhne 1ist eher die einer Aufseherin als die
der mitfuhlend-ahnungslosen Gefahrtin. Dmitry Ivanchey als
Rodrigo, Tijl Faveyts als Lodovico, Baurzhan Anderzhanov als
Luxusbesetzung fur Montano und Karel Martin Ludvik als Herold
erganzen das Ensemble.

Weitere Vorstellungen: 8., 20., 27. Februar; 9. Marz; 7., 18.
April; 12. Mai; 28. Juni 2019.
Info: https://www.theater-essen.de/spielplan/a-z/otello/
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Er tritt fur die Musik
seiner Heimat ein: GMD Tomas
Netopil stand am Pult beim
ersten Sinfoniekonzert der
Spielzeit 2018/19. Foto:
Hamza Saad.

Mit einer Auffiihrung der ,Glagolitischen Messe” von Leo$
Janacek und von Ludwig van Beethovens gerne vernachlassigter
Zweiter begann Generalmusikdirektor Tomds Netopil die Serie
der zwolf Sinfoniekonzerte der Essener Philharmoniker.

Mit Janaceks ,Glagolitischer Messe” stellt Tomas Netopil ein
weiteres wichtiges Werk aus dem hierzulande viel zu wenig
bekannten Repertoire seiner tschechischen Heimat vor. Eine
Serie, die hoffentlich in den nachsten Jahren — Netopils
Vertrag wurde bis 2023 verlangert — weitere Begegnungen
ermoglicht. Die Messe tragt ihren Namen, weil der gluhende
Panslawist JanacCek den Messtext im uralten Kirchenslawisch
vertont hat.

Liturgisches Werk oder Konzertmusik?

Im Westen wurde die Komposition nie richtig heimisch: Ihr hing
wie so manch anderer wertvoller Musik ostlicher Nachbarn das
zweifelhafte Pradikat des ,Nationalen” an. Nicht fur die
Liturgie geschaffen und selbst fur semiprofessionelle Chore
sehr schwer, dazu weder schmeichelnd melodisch noch
offensichtlich fromm, passte sie als merkwlrdiger Zwitter
weder in die kirchliche Musikpflege noch in den burgerlichen
Konzertbetrieb.

Das hat sich durch einige verdienstvolle Einspielungen — von
Rafael Kubelik bis Pierre Boulez — zum Gluck geandert. 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 Janacek nicht mit hymnischem



Uberschwang: in den Fanfaren des Beginns etwa, die sich am
Ende wiederholen, aber auch im aufgewuhlten Credo, das die
slawische Glaubensformel ,Véruju“ stets aufs Neue wiederholt.

Vielfdaltige Farben der Blechblaser

Dazwischen nimmt Janacek die Musik oft zurick. Aber der raue
Samt flachiger Violinen und die dunklen Blaser-Piani werden
kontrastiert von Paukensoli und heftigen Orgelakkorden
(Friedemann Winklhofer). Die Farben der Blechblaser setzt er
vielfaltig ein, kontrastiert filigrane Streicher mit der
tiefen Glut von Posaunen und Tuba. Die heftigen rhythmischen
Akzente, die ostinat wiederholten Figuren, das drangende, oft
atemlose Tempo ist als expressives Mittel aus seinen Opern
wohlbekannt.

Netopil lasst die Philharmoniker die sproden Seiten des Klangs
nicht Uberbetonen, sondern sorgt fur eine eher weiche, aber
nicht glattpolierte Artikulation. Almuth Herbst bietet unter
den Solisten trotz ihrer nur marginalen Aufgabe den schonsten,
weich grundierten Stimmklang. Carlos Cardoso mit kraftig-
festem Tenor und Almas Svilpa mit muskulodosem Bass sind ihren
Partien gewachsen; Andrea Dankovad zeigt harte Tongebung und
flackerndes Vibrato, das dem Kern ihres Soprans dennoch nicht
hilft, das Orchester zu Uberstrahlen.

Alle Anzeichen panischer Gottesfurcht

Patrick Jaskolka und Jens Bingert haben ihre Chore vorzuglich
einstudiert: Die Sangerinnen und Sanger pflegen eine
weitgehend klare Aussprache des fremden Idioms. Die
Lobpreisungen des ,Gloria“, die Glaubenssatze des ,Credo“
fasst Jandcek nicht in die Form feierlicher Hymnen oder
erhabener Anrufungen: Sie erklingen wie hervorgestolRene
Aufschreie, atemlos, hektisch, erregt und grell. Da aullert
sich keine balsamische Glaubensgewissheit, sondern eine fast
panische Gottesfurcht. Der kirchenskeptische Janacek schreibt,
ahnlich 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 moge doch nicht alles
umsonst gewesen sein, verbindet Janaceks Messe mit Beethovens
Ouverture zu Goethes ,Egmont”, die den Abend eroffnete, 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 a la Haydn, aber auch die
unwirschen Akzente und dynamischen Uberraschungen, die iiber
die Surprisen des alteren Meisters hinausgehen.

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

Saisonausblick: Dominanz des Bewahrten

Mit dem Schlagzeug steht in der beginnenden Saison ein
Instrumentarium im solistischen Vordergrund, das erst im 20.
Jahrhundert zu derartigen Ehren gekommen 1ist: Alexej
Gerassimez, inzwischen in die fuhrende 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
Uberraschendes nur in homéopathischen Dosen, verlassen sich
auf die Dominanz des Bewahrten und eine Prise von
Randstandigem: Tschaikowsky etwa zieht immer und kommt mit
seiner Funften, 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 Finfte, beide mit
Netopil am Pult, umschreiben den Kreis der Sinfonien.

Namhafte Solisten wecken Erwartungen

180 Jahre alt wird der Philharmonische Chor Essen, der mit
Janaceks Messe eine erste Bewahrungsprobe 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. Marz, der Geiger Daniel Bell mit Antonio Vivaldis
,Die vier Jahreszeiten” am 4./5. April oder Gautier Capucon,
der am 20./21. Juni das Erste Konzert fiur Violoncello und
Orchester op. 33 von Camille Saint-Saéns spielt.

Selten zu horende Werke wie Arthur Honeggers witzige Sport-
Adaption ,Rugby”“ oder Ottorino Respighis musikalische
Annaherung an den magischen Lichtglanz bunter Kirchenfenster
,Vetrate di Chiesa” stehen eher am Rand — in diesem Fall etwa
als Einleitung zu Carl Orffs unverwlstlichen ,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 popularen Programmpunkt Modest Mussorgskys
»Bilder eine Ausstellung” dirigiert.

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