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Cecilia  Bartoli.  (Foto:  Fabrice
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Es sind keine Blumenkränze und Myrtengirlanden, die der Chor
in ein Grab streut: In den abgedunkelten Saal der Philharmonie
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Essen  zieht  er  mit  Kerzen  ein,  während  das  Orchester  die
erhabenen Weisen der Ouvertüre Christoph Willibald Glucks zu
„Orfeo  ed  Euridice“  intoniert.  Weinen,  Klagen,  Seufzer
beschwören die Sängerinnen und Sänger in abgedunkeltem Klang.

Am Rand der Szene sitzt Orfeo, der seine über alles geliebte
Gefährtin an die Unterwelt verloren hat. Sein sehnsuchtsvoller
Ruf „Euridice“ durchbricht die melodische Linie des Chores –
und schon mit diesem Moment hat Cecilia Bartoli ihr Publikum
gefangen.

Mit  „Orfeo  ed  Euridice“,  der  wohl  bekanntesten  Oper  des
Ritters  Gluck,  hat  die  Römerin  bei  den  Salzburger
Pfingstfestspielen  2023  einen  Riesenerfolg  eingeheimst.  Nun
tourt sie mit dem Ensemble durch Europa. Die Inszenierung
Christof Loys bleibt dabei zu Hause in Salzburg, wo Cecilia
Bartoli seit 2012 als Festspielchefin amtiert. Doch auch ohne
Johannes  Leiackers  strenge,  reduzierte  Bühne  vermitteln
Bartoli und ihre Salzburger Bühnenpartnerin Mélissa Petit als
Euridice  (und  in  kurzem  Auftritt  auch  als  Amor)  die
bezwingende  Präzision  der  Personengestaltung  Loys.

Zu Beginn sitzt Bartoli ganz in Schwarz abseits auf einer
Stufe des Podiums, ruft ihre Klage in den Raum, bewegt sich
später auf den Treppen seitlich der Zuschauerreihen, trifft
vor dem Podium auf Euridice, die Orpheus vergeblich aus dem
Elysium zurück auf die Erde zu holen versucht. Die beiden
Sängerinnen schaffen intime Momente seelischer Kommunikation:
Cecilia  Bartoli,  jetzt  ganz  in  Weiß,  krümmt  sich  im
ausweglosen Schmerz, weil sie der argwöhnischen Euridice das
Verbot, sie anzublicken, nicht erklären darf.

Freudige Überraschung – fataler Trotz

Bei Mélissa Petit wandelt sich die freudige Überraschung, die
Erwartung eines neuen Lebens in Liebe zu Orpheus, in Argwohn,
Enttäuschung und fatalen Trotz: Lieber im Elysium friedliche
Ruhe  genießen  als  mit  einem  unberechenbaren  Partner  zur



irdischen Liebe zurückkehren. Dann der aufwühlende Moment, der
gegenseitige Blick in die Augen, der Euridice zurück in den
Hades  verbannt.  Und  am  Ende  namenlose  Verzweiflung  und
Herzensleere bei Orfeo. Melissa Pétit findet dafür mit ihrem
sanft leuchtenden, manchmal etwas kopfigen Sopran ergreifenden
Ausdruck ratloser Seelenqual.

Christoph
Willibald Gluck.
Statue  im
Opernhaus
Nürnberg.  Gluck
stammt  aus
Erasbach  bei
Berching,  rund
50  Kilometer
südöstlich  von
Nürnberg. (Foto:
Werner Häußner)

Der Trost des „glücklichen Endes“ bleibt bei dieser Version
versagt. Dieser „Orfeo“ folgt einer Fassung, die Gluck für die
Hochzeit von Erzherzogin Anna Amalia von Österreich, einer
Tochter Maria Theresias, mit Ferdinand, Herzog von Parma, im
Jahr 1769 erstellt hat. Als einer von vier Einaktern war die



Bearbeitung Teil eines luxuriösen apollinischen Festes beim
Palast von Colorno. Bartolis Salzburger Fassung verzichtet auf
das  Finale,  in  dem  Gott  Amor  die  Liebenden  endgültig
zusammenführt. Die „azione teatrale“ – ergänzt durch populär
gewordene Orchesterstücke wie den Furientanz und den „Reigen
seliger  Geister“  –  endet  in  nachtschwarzer  Pianissimo-
Verzweiflung.

Glänzender Chor, feinsinniges Orchester

In  solchen  fragilen  musikalischen  Momenten  glänzt  der  von
Jacopo Facchini einstudierte Chor mit dem passenden Namen „Il
Canto di Orfeo“, wenn er die Klage des Anfangs in subtilen
dynamischen Nuancen wiederholt. Für Orfeo ist der Weg nun
klar:  „Erwarte  mich,  angebeteter  Schatten!“,  singt  Cecilia
Bartoli in resigniertem Schmerz. Der Chor breitet schon vorher
die  leisen  Töne  elegisch  aus,  trumpft  aber  auch  auf  mit
markanter  Artikulation  und  konzentrierter  Energie  in  den
Szenen  in  der  Unterwelt.  Bei  allem  Nachdruck  pflegen  die
zwanzig  Sängerinnen  und  Sänger  einen  geschmeidigen,
gewaltlosen Klang mit leuchtender Transparenz, geschult an der
Musik  des  17.  und  18.  Jahrhunderts,  die  sonst  ihren  auf
hochgeschätzten  CD-Aufnahmen  dokumentierten  Schwerpunkt
bildet.

Auch das Orchester „Les Musiciens du Prince – Monaco“, 2016
auf Initiative von Cecilia Bartoli in Monte Carlo gegründet
und seither regelmäßig in Salzburg zu Gast, pflegt feinsinnige
Tugenden wie ein locker-luftiges Klangbild, Respekt vor den
Farben  einzelner  Solo-Instrumente,  ausgewogene  Balance  der
Instrumentengruppen,  variable  Tonbildung,  ohne  die  Ästhetik
des Klangs aufgeraut expressiv zu beeinträchtigen. Das führt
weg von der Glätte, mit welcher der „Klassizist“ Gluck früher
marmorn – und nicht selten langweilig – aufpoliert wurde. Wo
der Komponist aus der Oberpfalz in harmonische Tiefen reicht,
fächern die Musiker den Klang fast barock ziseliert auf; wo er
die Einfachheit einer melodischen Linie lediglich akkordisch
stützt, wird die viel zitierte „stille Größe“, die von Johann



Joachim Winckelmann für die antike Skulptur reklamierte „große
und gesetzte Seele“ in der Musik hörbar.

Gianluca Capuano leitet sein Ensemble mit ausgewogener Umsicht
und Gespür für Farben und Schattierungen. Der Falle des Saals
entkommt er nicht ganz: In dicht besetzten Momenten wird das
Klangbild  schwummrig;  auch  hätte  der  Bass,  der  Raumgröße
Tribut zollend, eine Verstärkung verdient. Wundervoll aber die
Holzbläser, namentlich Solo-Flöte und Oboe, und die düsteren
Posaunen, die nicht dominieren, aber auch nicht als bloße
Farbe im Tutti untergehen.

Die Seele des Unternehmens

Und dann natürlich die Seele des ganzen Unternehmens, Cecilia
Bartoli. Ihr Theaterinstinkt blitzt ihr nach wie vor aus den
Augen, ihre Lust am Singen teilt sich in jeder Phrase mit.
Ihre vokale Gestik belebt den Text: Sie macht den sehrenden
Eros  des  Orfeo,  den  verzweifelten  Kampf  gegen  die
Endgültigkeit des Todes, die Tränen der Sehnsucht, das Feuer
des Flehens hörbar. Schon 2001 hat sie auf einem ihrer Alben
in unnachahmlich individueller Art in Arien Glucks vertieft.
Dieser Orfeo markiert einen Respekt heischenden Höhepunkt in
der Befragung eines Komponisten, der im Opernbetrieb nicht so
präsent ist, wie er es verdient. Bartoli zeigt, woran das
liegen könnte: Glucks Musik braucht die innere Beseelung durch
Sänger, die Wort und Musik zu einer existenziell berührenden
Einheit  verbinden.  Nicht  umsonst  waren  seine  bedeutenden
Partien stets eine Domäne großer Tragödinnen.

Zu bemerken ist aber auch, dass sich die oft benannten vokalen
Schwächen der Bartoli trotz ihrer atemberaubenden Gestaltung
deutlicher  zeigen:  Die  enge  tremolierende  Tonbildung  trübt
homogene  Legati  und  sublime  Kantilenen;  den  dynamischen
Steigerungen  fehlt  der  freie  Glanz.  Aber  dann  gelingen
berückend  nuancierte  leise  Momente,  singt  ein  gebrochener
Mensch in fahlen Farben seine Verzweiflung aus. Und so gelingt
es Cecilia Bartoli nach wie vor, die Zuhörer in den Sog ihrer



Kunst  zu  ziehen  und  aus  dem  Alltag  hinwegzutragen  in  das
Elysium  der  Klänge  Christoph  Willibald  Glucks  und  einer
uralten antiken Tragödie, die uns auf diese Weise bis heute
tief berührt.

Skepsis  und  Erstarrung  –
Johan  Simons  deutet  zum
Triennale-Auftakt Glucks Oper
„Alceste“
geschrieben von Martin Schrahn | 22. November 2024

Festhalten  am
Sitzmöbel: Der Chor
MusicAeterna  in
Johan  Simons‘
Gluck-Inszenierung.
Foto:
JU/Ruhrtriennale
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Die RuhrTriennale hat begonnen, es ist die zweite, die Johan
Simons verantwortet, und wie bereits im Jahr zuvor will sie
dem  idealistischen  Motto  „Seid  umschlungen!“  folgen.  Die
Fokussierung  auf  diesen  Appell  aus  Schillers  „Ode  an  die
Freude“,  mithin  auf  des  Dichters  Humanismus,  scheint
dringlicher  denn  je.  Krieg  und  Terrorismus,  Hass  und
Extremismus – wer, wenn nicht ein Kunstfestival, sollte sich
diesen schaurigen Auswüchsen des Zusammenlebens so trotzig wie
mutig entgegenstellen.

Carolin Emcke jedenfalls, in ihrer beachtenswerten Rede zur
Eröffnung des Festivals, sieht Musik, Theater und Tanz als
geradezu prädestiniert an, in diesen „finsteren Zeiten“ ans
Werk einer Re-Humanisierung zu gehen. Die Journalistin und
Autorin, die in diesem Jahr den Friedenspreis des Deutschen
Buchhandels  erhält,  setzt  hinter  die  Werte  Freiheit,
Gleichheit  und  Brüderlichkeit  dicke  Fragezeichen,  dies
durchaus im Sinne der Triennale: Diese zentralen Begriffe der
Aufklärung seien nicht nur vielfach bedroht, sondern auch im
Gebrauch zu Worthülsen verkommen. Es brauche, eben mit Hilfe
der Künste, eine Übersetzung dieser Normen in Anwendungen, „es
müssen Begriffe in Erfahrungen übersetzt werden, damit sie
vorstellbar werden in ihrer Substanz, damit wieder deutlich
und nachvollziehbar wird, woraus sie bestehen“. So Emcke.
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Die
Festspielrednerin
Carolin  Emcke.
Foto:  Sebastian
Drüen/Ruhrtriennale
2016

Vor diesem Hintergrund scheint es folgerichtig, die Triennale,
in  Bochums  Jahrhunderthalle,  mit  Glucks  „Alceste“  (nach
Euripides) zu beginnen. Bestimmen doch Trotz und Mut, Zweifel
und Emanzipation das Geschehen. Der Mensch fügt sich nicht
mehr  ergeben  ins  vom  Orakel  und  den  Göttern  vorgegebene
Schicksal. Er stellt es in Frage, er zürnt, er liebt und
leidet, dass es am Ende eben jene Götter rührt. In „Alceste“
siegt die (Gatten-)Liebe über den befohlenen Opfertod, mithin
die Freiheit über den Zwang. Mag auch das glückliche Ende noch
eines Deus ex machina bedürfen: Es ist immerhin Apoll, der
Gott des Lichtes und der Vernunft (!), der es bewirkt.

Johan  Simons  indes  stellt  in  seiner  Inszenierung  den
aufkeimenden  Freiheitsdrang  der  Figuren,  den  Trotz  gegen
göttliches  Gesetz,  in  Frage.  Alceste  ist  in  ihren
Gefühlsturbulenzen, denen Birgitte Christensen vielschichtige
Sopranfarben verleiht, eine nahezu neurotische Figur, die die
Hände ringt, zittert, verunsichert wirkt. Ihr Entschluss, den
dahinsiechenden Gatten Admeto, Herrscher über das Volk von
Pherai,  durch  ihren  eigenen  Tod  zu  retten,  scheint  alles
andere als ein überzeugendes Liebesopfer. Admeto wiederum, den
Tenor Thomas Walker mit teils nur fragiler Intensität gibt,
ist in seiner emotionalen Achterbahnfahrt ziemlich hilflos.



Eine  Familie  in
Leidensstarre:  Alicia  Amo,
Thomas  Walker,  Konstantin
Bader  und  Birgitte
Christensen  fremdeln
(v.l.n.r.).  Foto:
JU/Ruhrtriennale

Und wenn Johan Simons dieses Paar mit seinen Kindern Aspasia
und Eumelo (Alicia Amo und Konstantin Bader) zusammenführt,
wenn  sich  diese  Familie  in  all  ihrer  Schwachheit  und
Verstörung am Boden liegend umarmt, als wolle man einander
gegenseitig vor dem Untergang bewahren, scheint die Szene in
Künstlichkeit zu erstarren.

Mitleid  vermögen  die  eindringlichen  Worte  des  Librettisten
Ranieri  de’  Calzabigi  zu  erwecken  und  vor  allem  die
musikalische Sprache, nicht aber die skeptische Deutung des
Regisseurs. Hinzu kommt, dass die L-förmige Spielfläche von
Leo  de  Nijs,  mit  ihrer  ausufernden  Länge,  ein  schwer  zu
beherrschendes Terrain darstellt. Vor Kopf und längs davon die
Zuschauerränge, auf der Bühne viel Gerenne, nicht zuletzt wohl
deshalb, um dem Publikum hier und auch da irgendwie nahe zu
sein. Musikalisch funktioniert das sowieso nur per Mikroport,
szenisch  behilft  sich  die  Ausstattung  teils  mit  weißen
Plastikstühlen, die der Leere dieses Laufstegs Kontur geben
sollen.

Und inmitten thront, auf einem Konstrukt von Podesten, das
fulminante B’Rock Orchestra, das unter René Jacobs’ kundiger,
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umsichtiger Leitung der Musik Zug verleiht, sie unter Spannung
setzt und Glucks neuartige Klangfarben wirkmächtig auffächert.
Man gibt, auf alten Instrumenten, die italienische Fassung.
Das Spiel atmet Frische, alles klingt plastisch, so feinfühlig
wie  intensiv,  so  erhaben  wie  dramatisch.  Nur  hier  und  da
trüben  rhythmische  Hakeleien,  in  Verbindung  mit  dem  sonst
hervorragenden Chor MusicAeterna, den akustischen Genuss.

Triennale-Chef  Johan
Simons  wagt  den
skeptischen  Blick  auf
Glucks „Alceste“. Foto: -n

Chor, Solisten und Stühle scheinen eng miteinander verwoben.
Das Sitzmobiliar gibt den Figuren haptischen Halt wie uns
manch optischen. Die Menschen klammern sich daran in ihrer
Angst, oder sie schleudern es in trotziger Wut weit von sich.
Johan Simons sieht wohl in der aufkeimenden Aufklärung, im
Wissenwollen, einen Zustand des Chaos. Wenn indes der Chor,
der in Greta Goiris’ erdachten, teils antikisierend, teils
bürgerlich anmutenden Gewändern wie eine Partygesellschaft aus
Sommernachtstraum-Gefilden  wirkt,  die  Genesung  ihres  Königs
feiert, kehrt schönste Ordnung ein. Alsbald aber versinken die
Fröhlichen in Agonie, wie betäubt im Gestühl hängend, Alcestes
Opfertod vor Augen.
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Solcherart Symbolik eines Möbels ist bisweilen stark, nicht
selten aber schimmert eben die Funktion des szenischen Behelfs
durch. Interessanter ist Simons’ Skepsis, wenn er Alceste und
Admeto  nicht  auf  offener  Bühne  vor  jubelndem  Volk
zusammenführt, sondern augenscheinlich im Jenseits. Und zurück
bleiben die Kinder, allein mit sich und einer Welt, die es zu
erkunden gilt. Zu Glucks Orchesternachspiel tanzen sie munter
Ringelrein. Freiheit? Gleichheit? Brüderlichkeit? – bei Simons
ein Fall für die nächste Generation?

Weitere Vorstellungen am 20., 21., 25., 27. und 28. August.
www.ruhrtriennale.de

Die  Festspielrede  von  Carolin  Emcke  ist  hier  zu
finden:  https://www.ruhrtriennale.de/de/blog/2016-08/vom-ueber
setzen-festspielrede-von-carolin-emcke

Festspiel-Passagen  IX:  Lust
am Neuen und Seltenen
geschrieben von Werner Häußner | 22. November 2024
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
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
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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.

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
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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.
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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
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

http://www.stgaller-festspiele.ch/


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
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

http://www.revierpassagen.de/12060/festspiel-passagen-ix-lust-am-neuen-und-seltenen/20120909_0028/nurnberg-gluck-festspiele-logo


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.


