
Von  der  Qual  des  ewigen
Lebens  gezeichnet:  Die  Oper
Bonn zeigt Leoš Janáčeks „Die
Sache Makropoulos“
geschrieben von Werner Häußner | 18. Mai 2019

Yannick-Muriel Noah (Emilia Marty) und Martin Tzonev
(Dr. Kolenatý) in der Bonner Inszenierung von „Die Sache
Makropoulos“. Foto: Thilo Beu

Wo  endet  ein  ewiges  Leben  auf  Erden?  In  Langeweile,
Gleichgültigkeit und Suff. Elina Makropoulos, geboren 1585 auf
Kreta, kann sich diese Qual nur mit einer Flasche Whisky von
der unsterblichen Seele reden. So lässt Christopher Alden in
seiner Inszenierung von Leoš Janáčeks „Die Sache Makropoulos“
in Bonn seine Hauptdarstellerin Yannick-Muriel Noah über die
Bühne torkeln, bis sie der Tod anfasst und sie bereit ist, zu
sterben.
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Das ist keine überzeugende Lösung für den inneren Umschwung
einer Frau, die mit einem zu Eis erstarrten Herz längst jede
Empathie verloren hat und in der nur noch der unbestimmte
Drang,  ihrer  Situation  zu  entkommen,  emotionale  Regungen
auslöst. Ausgerechnet bei der Protagonistin, um die sich alles
drehen soll, geht Alden in seiner für die English National
Opera entstandenen Arbeit die Psychologie ab, die er für den
Umkreis der 337jährigen Sängerin mit szenischem Geschick und
geschliffener Routine einzusetzen hat. Ihr Existenz-Ekel und
die Gründe ihrer Wandlung treffen beim Zuschauer nicht ein.

Schade,  denn  alle  weiteren  Darsteller  balancieren  gekonnt
zwischen einer mit Ironie angeschliffenen Ernsthaftigkeit und
einem schrägen Zug ins Groteske, wie er der tschechischen
Literatur  der  (beginnenden)  Moderne  eigentümlich  ist:  Dem
Anwaltsgehilfen Vítek verweigert die Regie die Anklänge des
Grotesken nicht – die Vorlage von „Več Makropoulos“ ist ja
eine Komödie von Karel Čapek – und Christian Georg setzt die
kleine Rolle nuanciert um.

Der alte Jaroslav Prus – verlebt, aber mit einem eisernen
inneren Willenskern: Ivan Krutikov – und der jüngere Albert
Gregor, vernarrt und verzweifelt zugleich in allen Facetten
von Thomas Piffka gestaltet, sind die unversöhnlichen Gegner
in einem hundert Jahre alten Rechtsstreit. Johannes Mertes als
seniler,  aus  seiner  Zeit  gefallener  alter  Liebhaber  Hauk-
Šendorf,  David  Lee  als  zu  Tode  entflammter  jugendlicher
Anbeter  Janek  Prus,  Kathrin  Leidig  als  junge,  von  der
erfahrenen Diva entmutigte Künstlerin Krista und Martin Tzonev
als  angesichts  rätselhaft  überraschender  Enthüllungen
zunehmend ratloser Anwalt Kolenatý: Sie alle erbringen eine
rundum stimmige Ensembleleistung, ergänzt von Susanne Blattert
als nach wie vor stimmlich souveräner Kammerzofe und Miljan
Milovic und Anjara L. Bartz als Maschinist und Putzfrau.

Dem Faszinosum der geheimnisvollen Frau erliegen die Männer

Charles Edwards‘ Bühne öffnet sich zunächst zu einer düster



bedrückenden  Riesen-Kanzlei  mit  gewaltigem  Schreibtisch  und
einer von Licht durchbrochenen Wand. Man könnte sie zunächst
für eine Registratur halten, aber sie erweist sich als eine
von Türen durchbrochene Glas-Beton-Fassade, die den Stil der
mährischen  Moderne  der  Janáček-Zeit  zitiert.  Auch  der
wandfüllende  Vorhang,  der  den  Raum  später  zu  einem  alle
Intimität verweigernden Wohnsalon macht, könnte in Farbe und
Muster  aus  den  Vorlagenbüchern  des  in  die  Moderne
aufbrechenden  20.  Jahrhunderts  stammen.

Der  Schreibtisch  mutiert  zum  Liebeslager,  eine  Reihe  von
Stühlen  dient  Herrenchor  und  –statisterie  als  Bezugspunkt,
wenn sie mit Gängen und Prozessionen den baren Handlungs-
Realismus  aufbrechen  und  zeigen,  wie  sich  alles  um  das
Faszinosum  der  geheimnisvollen  Frau  dreht,  deren
Alterungsprozess ihr Vater einst, als sie 16 war, durch ein
für den Habsburger Kaiser Rudolf II. bestimmtes Lebenselixier
aufgehalten hatte.

Diese Elina Makropoulos hat sich stets mit unterschiedlichen
Namen, alle mit den Initialen E.M., durch die Jahrhunderte
gemogelt und ist als Emilia Marty in der Jetztzeit der Oper
(1922) angekommen: Yannick Muriel-Noah singt diesen weiblichen
Holländer  mit  unverbraucht  jugendlichem  Timbre  und  einer
emotionalen Glut, die in wirksamem Kontrast zum behaupteten
erkalteten Inneren der Figur steht. Sue Willmington kleidet
sie bewusst in nobler Robe mit gedeckten Farben, zunächst kaum
unterscheidbar vom Graubraun ihrer Umgebung – ein Schatten aus
der Vergangenheit.

Im Graben waltet Hermes Helfricht und betont mit dem Beethoven
Orchester Bonn überraschend intensiv die kantablen Seiten der
Partitur  Janáčeks,  weniger  den  aufgerauten  Untergrund,  die
rhythmischen  Irritationen,  angeschrägten  Akkorde,  und  grell
schneidenden  Klänge  extrem  geführter  Instrumente.  Die
Streicher agieren im Vorspiel zu spröde, um die Momente warmen
„böhmischen“ Blühens auszuführen.



Obwohl  Helfricht  offenbar  das  Detail  sucht,  den  Moment
gestalten  lassen  will,  vertrüge  Janáčeks  Musik  schärfere
Konturen, mehr Härte und weniger allzu ästhetisch wirkende
Ausgeglichenheit.  Allerdings  war  die  besuchte  Vorstellung
durch einen Zwischenfall überschattet: Ein Musiker war kurz
nach dem Vorspiel in Ohnmacht gefallen; die Vorstellung musste
unterbrochen werden und begann erst nach 45 Minuten von vorne.

Weitere Vorstellungen: 19., 26., 31. Mai, 19. Juni 2019. Info:
www.theater-bonn.de
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von Nadar (eigentlich
Gaspard-Félix
Tournachon)

Das Unheimliche triumphiert. Von Gioacchino Rossini ist der
Opernbesucher  leichte  Kost  gewöhnt  –  auch  weil  deutsche
Opernhäuser nicht bereit sind, anderes zu gewähren. Und nur,
wenn man mit dem Regisseur Glück hat, werden die grotesken und
die irritierenden Momente in Werken wie „La Cenerentola“ oder
„Der Türke in Italien“ auch herausgearbeitet. Im Falle von „La
gazza ladra“ stand das bisher nicht zur Debatte, denn „Die
diebische Elster“ mit ihrer weithin bekannten Ouvertüre wurde
einfach  nicht  gespielt.  In  dieser  Spielzeit  hat  sich  das
geändert: In Würzburg und Frankfurt steht das Stück auf dem
Spielplan, das ein Rossini-Kenner wie der Dirigent Alberto
Zedda unter die drei bedeutsamsten Opern Rossinis einordnet.

Doch während in Würzburg die Regie von Andreas Beuermann an
der Rossini-Konvention kleben bleibt und eine leicht skurrile
Winzerdorf-Posse mit märchenhaften Zügen auf die Bühne stellt,
betont David Alden in Frankfurt das Unheimliche, ja Brutale in
dieser Kleine-Leute-Geschichte.

In einem spukhaften Bühnenbild von Charles Edwards löst Alden
das  Drama  um  den  vermeintlichen  Diebstahl  durch  eine
Hausangestellte  und  ihre  Verurteilung  zum  Tode  unter
Kriegsrecht  aus  dem  historischen  Zusammenhang  des
französischen Rührstücks und rückt es zeitgemäß zurecht: als
kafkaeske Geschichte von Willkür und Gewalt. Die von Bibi Abel
erstellten  Video-Projektionen  lassen  unheimliche  schwarze
Vögel über die Szene fliegen, die sich im ersten Finale zum
bedrohlichem Schwarm ballen: der Verweis auf Hitchcocks Film
passt zu der Bedrohung des Opfers, die auch unerklärbar aus
dem Nichts erwächst.



„Spooky“: Die Bühne Charles
Edwards‘  zu  Rossinis  „Die
diebische  Elster“  in
Frankfurt.  Foto:  Wolfgang
Runkel

Die Bühne, ein großmustrig tapeziertes Halbrund mit schweren,
altmodischen Türrahmen, erinnert an Film-Spukhäuser, an Räume
der „gothic novel“ oder an verloren-unheimliche Anwesen auf
Bildern  von  Dennis  Hopper  oder  des  Fotografen  Matthias
Herrmann.  In  diesem  Horizont  wird  ein  trautes  Heim
herumgeschoben und je nach Bedarf zugerichtet. Rosige Tapeten
zitieren das Muster des Halbrunds, die Einrichtung zeigt, dass
sich hier kleine Leute nach dem Vorbild der Großen strecken.
Dort  erwartet  man  die  Rückkehr  des  „eroe  di  guerra“,  des
Sohnes, der als Soldat den Interessen der Mächtigen dienen
muss.

Zentrale Figur des Dramas ist der Podestá Gottardo, der in
einer schwarzen Kutsche, von Menschen gezogen, vorfährt, als
wolle  Edwards  Murnaus  „Nosferatu“  zitieren.  Er  ist  vom
Ursprung her, wie viele in dieser Rossini-„Semiseria“, eine
Komödienfigur:  der  lüsterne  Alte,  der  gerne  etwas  junges
Fleisch genießen würde.

Doch  sein  Verhalten  sprengt  nachdrücklich  die  Komödien-
Konvention: Ein Provinz-Beamter, der übergeordneten Kontrolle
entzogen, geriert sich als Tyrann. Er reagiert auf Ninettas
selbstbewusste  Ablehnung  (in  patriarchalischen  Gefügen
unangemessenes  Beharren  auf  selbstbestimmter  weiblicher



Sexualität)  mit  der  Wut  des  Gedemütigten  und  mit  dem
arglistigen  Hintersinn  eines  juristisch  versierten
Rachsüchtigen. Der zufällig aufgeschnappte Vorwurf in einer
eher  familiären  Auseinandersetzung,  das  Dienstmädchen  habe
einen Silberlöffel verschlampt, wird zum „Fall“.

Was folgt, ist ein Indizienprozess, in dem Menschen, die wohl
kaum lesen und schreiben können, chancenlos einer vermeintlich
zutreffenden Kette von Schlussfolgerungen ausgeliefert sind.
Wer hinter die zeitgemäße, heute harmlos wirkende Einkleidung
blickt, fragt sich: Wie weit weg ist da der Dorfrichter Adam
aus Kleists „Zerbrochenem Krug“? Und wie nahe liegt diesen
Menschen der Büchner’sche Seufzer: „Wir arme‘ Leut“?

Gefährlich groteske Figuren

David  Alden  misstraut  dem  „coup  de  théâtre“  mit  der
„diebischen  Elster“:  Im  Libretto  Giovanni  Gherardinis  wird
Ninetta im letzten Moment vor der Hinrichtung gerettet, weil
im Nest einer Elster das vermisste Besteck gefunden wird. In
Frankfurt  klaut  nicht  nur  die  hoffmanneske  Figur  des
Hausierers Isacco (Nicky Spence gibt ihm gefährlich-groteske
Züge),  sondern  auch  der  Bauernbursche  Pippo  (mit  feiner
Stimme: Alexandra Kadurina). Er zieht den Silberlöffel aus der
Tasche,  steckt  ihn  aber  erschreckt  zurück,  als  von
„Todesstrafe“  die  Rede  ist.

Alden lässt die Geschichte so seltsam enden, wie uns heute der
„glückliche“ Schluss vorkommt, zu dem Rossini durch Zensur und
Konvention gezwungen war: keine Aufhellung, kein Schlussjubel,
eher ein entkräftetes Zurücksinken. Ninetta und ihr Vater –
das Schicksal dieses Deserteurs spitzt den Hauptstrang der
Handlung zu – grüßen von der Kutsche des Podestá, der sich in
einer Ecke als Verlierer krümmt. Wie so oft bei Alden gibt es
freilich auch Momente, in denen die Regie übertreibt und sich
verselbständigt:  erst  ein  unmotiviertes  Tänzchen,  dann
überflüssiges Gerenne des Chores und eine seltsame Orgie der
„Gewalt gegen Sachen“ des Richterkollegiums bräuchte es nicht.



Keine einfache Aufgabe stellt Rossinis ausgefeilte Partitur an
Henrik  Nánási  und  das  Frankfurter  Opernorchester:  lyrische
Innerlichkeit,  sanfte  Traurigkeit,  aber  auch  feurig-
jugendliches Aufbegehren verbinden sich mit den hier beinahe
zynisch wirkenden Crescendi und Repetitionen aus der koketten
Opera buffa. Ungerührt wie der Lauf der Geschichte geht die
Musik über die Schicksale hinweg: eine verstörende Wirkung.
Doch im Vordergrund steht die moderne Expression, die Rossini
in seinen neapolitanischen Opern nach 1817 kultivieren und
perfektionieren  sollte.  Nicht  umsonst  wird  der  erhabene
Ausdruck  der  Chöre  und  des  Trauermarschs  im  zweiten  Akt
gerühmt.

Belcanto-Flexibilität und kühle Präzision

Nánási, Generalmusikdirektor der Komischen Oper Berlin, rückt
die Ouvertüre noch zu sehr in die Nähe fröhlich-quadratischer
Marschrhythmen, als sei Rossini ein mediterraner Paul Lincke.
Doch im Verlauf des Stücks findet er zu einer überzeugenden
Mischung aus belcantesker Flexibilität und kühler, rhythmisch-
metrischer  Präzision.  Die  Bläsersoli  aus  dem  Frankfurter
Orchester sind meist erstklassig; dass den Violinen im Lauf
von mehr als drei Stunden das heikle, filigrane Fingerwerk
nicht  immer  akkurat  gelingt,  ist  kein  Merkmal  mangelnder
Qualität.

Das Biedere wird unheimlich:
Katarina Leoson (Lucia) und
Federico  Sacchi  (Fabrizio



Vingradito) in Rossinis „Die
diebische  Elster“  in
Frankfurt.  Foto:  Wolfgang
Runkel

Die Sänger, wie stets bei Rossini erheblich gefordert, sind
mal mehr, mal weniger mit dem spezifischen Idiom vertraut:
Kihwan  Sim  ist  als  brutaler,  unrührbarer  Egozentriker  der
Macht eine auch vokal imponierende Figur; Sophie Bevan eine
intensive  Darstellerin  der  mädchenhaften  Ninetta  mit  einem
hübsch timbrierten, aber manchmal zu leichtgewichtigen und in
der Höhe nicht ganz abgefederten Sopran.

Jonathan  Lemalu  macht  aus  dem  untergetauchten  Deserteur
Fernando  eine  grob  geschnittene,  nicht  sehr  glaubwürdig
agierende  Gestalt  mit  ebenso  grobem,  nicht  präzis
vokalisierendem  Bariton.  Den  unbedachten  Anlass  für  die
tragische Entwicklung gibt die Dienstherrin Ninettas mit ihrem
kleinkarierten Genöle: Katarina Leoson zeichnet sie als eine
bigotte, aufs Materielle bedachte Frau aus der bürgerlichen
Mittelschicht  des  19.  Jahrhunderts  –  die  sorgfältig
gestalteten Kostüme stammen von Jon Morrell. Ihr Mann ist
lockerer  eingestellt,  kann  sich  aber  gegen  niemanden
durchsetzen:  Federico  Sacchi  singt  ihn  passend  profillos.
Francisco  Brito  jammert  und  protestiert  als  Giannetto
vergeblich  gegen  die  übermächtige,  juristisch  abgesicherte
Willkür an.

In der Pause echauffierte sich ein älterer Besucher über die
„aufgeblasene  Dorfgeschichte“.  Wer  nichts  verstehen  will,
versteht eben auch nichts. Zum Glück gibt es in Frankfurt –
und  anderswo  –  das  Publikum,  das  sich  dem  Neuen  und
Ungewohnten  öffnet,  auch  wenn  es  in  scheinbar  so
konventioneller Umkleidung wie in dieser genialen Rossini-Oper
auftritt.


